﻿ Ya Isrchuk elementele de bază ARTISTIC Scrisorile Limbajul și sensul artelor plastice Tutorial Ediția , corectată și mărită UDC BBK G Gerchuk Yu Ya Fundamentele alfabetizării artistice: limbajul și sensul artelor plastice: un manual, - ediția a II-a, corectată și completată Scopul acestei cărți este de a prezenta o operă de artă ca o structură integrală, toate elementele căreia sunt implicate în întruchiparea conceptului artistic Într-o formă accesibilă și fascinantă, autorul examinează problemele creativității artistice, bazându-se pe legile fundamentale ale artei, clarificând sensul și natura mijloacelor sale de exprimare Reprezentând o introducere în structura limbajului artistic, acest manual poate fi utilizat în etapele inițiale ale studiului cultural profesional și general al artelor plastice - în institutele de artă, colegii, școli, departamentele de artă și grafică ale institutelor pedagogice, precum și în clasele superioare ale școlilor secundare și liceelor, în special cele cu accent umanitar Poate servi ca suport în studiul extracurricular extins al artei și în procesul de autoeducare (c) RIP-Holding (c) Gerchuk Yu Ya - Scriitor și editor Toate drepturile rezervate Orice reproducere a informațiilor din această carte, stocarea acesteia în sisteme de recuperare sau transmitere prin orice mijloace - electronice, mecanice, folosind fotocopie, pe suport audio și video etc sunt posibile numai cu permisiunea scrisă a deținătorilor drepturilor de autor Editura "RIP-Holding" Moscova, Nizhny Kislovsky per , Tel ( ) - - www designbook ru SBN - - - - CONŢINUT De la autor Ce și pe cine poate învăța acest manual Capitolul I Despre limbajul imaginii A Limbi verbale și "limbaj" figurativ Ce înseamnă să "înțelegi" o imagine? Elemente ale limbajului imaginii Sistemul de semnificații al unei opere de artă Varietatea limbajelor artistice și dificultățile de înțelegere a acestora Modalităţi complicate de dezvoltare a limbajului artei Stil, regie, personalitate creativă Capitolul II Obiect, spațiu, imagine Imaginea unei figuri umane într-un avion Fața și profilul Imaginea unei persoane în arta Egiptului Antic Scene cu mai multe figuri în arta egipteană Compoziția extradimensională Cucerirea spațiului -O Spațiu pictogramă - Perspectivă Lumină și aer: Organizarea spațiului reprezentat Spațiul imaginii și suprafața acesteia ' Critica teoriei perspectivei și modalităților de reprezentare a spațiului în arta secolului al XX-lea Sculptură și spațiu Capitolul III Povestea și spectacolul Arte temporale și spațiale Arte complexe care combină povestirea cu afișarea Imagine și cuvânt Ilustrația și sensul figurat al literaturii Seria de imagini Genuri de arte plastice fără complot Portret Peisaj Natura "moartă" Capitolul IV Imagine și expresie Adevăr și ficțiune Imagini cognitive și artistice "Adevărul vieții" și limbajul artei Alegerea naturii și expresivitatea ei Exagerarea artistică Detalierea și generalizarea formularului Bogăția expresivă a modalităților de reprezentare Linia Pata și tonifierea Culoare Constructivitate și plasticitate Materiale și instrumente ale artistului Expresivitatea tehnicii artistice Expresie și deformare Alegoria O operă de artă ca întreg artistic Compoziția Verticale și orizontale - linii de referință ale compoziției Granițele unei opere de artă Întregul și fragmentul său Mișcarea și odihna Ritm, simetrie Ordine și libertate Compoziție non-picturală Concluzia Glosar de termeni Dicționarul artiștilor Dicționar de nume și comploturi religioase și mitologice CE și CINE POATE ÎNVĂȚA ACEST MANUAL Ce înseamnă să înțelegi arta și se poate preda o astfel de înțelegere? Comunicarea noastră cu o operă de artă este un proces psihologic complex de obișnuire cu lumea creată de artist, într-o natură diferită, și adesea profund străină privitorului, a percepției vieții În unele cazuri, această cale poate părea o chestiune simplă, redusă la citirea intrigii: cine este descris aici, ce se întâmplă exact în imagine (răspunsul este solicitat direct de "vorbire", detalii special selectate) Dar de multe ori sarcina se dovedește a fi mai complicată, iar munca apare ca un fel de puzzle, rezolvată cumva dintr-un capriciu sau rămâne misterioasă Cu toate acestea, chiar și cu imagini mai "înțelese", nu totul merge bine Este sensul lor epuizat de ceea ce se pretează la repovestire? Aproape majoritatea chiar și a oamenilor educați sunt încă concentrați pe o percepție elementară, superficial naturalistă, a artei plastice - din punctul de vedere doar al plauzibilității vizuale și pe o narațiune intriga, s-ar putea spune - "lectura" literară a imaginilor acesteia Toate celelalte sensuri, mai "abstracte", nu atât de direct exprimate, nu sunt captate de ele, structurile figurative mai complexe sunt respinse În mare măsură, sistemul tradițional de educație este de vină pentru acest lucru, datând din acele vremuri străvechi când filologia era singura știință academică care includea problemele artistice în sfera sa de atenție În urma ei, școala a preferat artei verbale, învățată să înțeleagă, în primul rând, ficțiunea În pictură, ca și în sculptură, atenția a fost atrasă involuntar asupra a ceea ce este ușor de descris în cuvinte: asupra intrigii, asupra laturii literare a operei Între timp, această viziune asupra tuturor artelor prin prisma literaturii limitează posibilitatea de a înțelege alte valori artistice, de natură non-verbală În ultimii ani, nevoia publicului de lucrări bogate emoțional și spiritualizate a devenit din ce în ce mai vizibilă Dar în zonă Introducere În artele plastice, ea se mulțumește adesea cu obiecte de artizanat foarte brute, accesibile unui gust nepretențios Adevărata bogăție a artei contemporane vie nu este încă solicitată de societate Înțelegerea clasicilor rămâne superficială De aceea, o introducere specială în acest domeniu poate și ar trebui să deschidă elevilor calea către adevăratele valori ale artei picturale - nu verbale în natură Această sarcină a fost stabilită de autorul manualului propus Scopul lucrării este de a prezenta o operă de artă - o pictură sau o statuie, o gravură, un desen - ca o structură holistică, complex organizată, în care toate elementele (și nu doar cele narative) participă la întruchiparea unei artistice concept, creând una sau alta imagine figurativă a lumii Într-un astfel de sistem, nu pot exista elemente "formale", adică elemente autosusținute sau pur tehnice, lipsite de sensul lor figurat, indiferente față de latura de conținut Dispunerea părților (compoziție), modalitățile de transmitere a spațiului și a formei, natura desenului și a colorării, materialele și tehnicile de prelucrare și utilizare a acestora - toate acestea sunt mijloacele expresive ale artistului, un limbaj special, purtători activi ai sensului figurativ Ca orice limbă, are propriile legi, un fel de gramatică, al cărei studiu vă permite să înțelegeți mai deplin și mai subtil lucrarea, să pătrundeți mai adânc în ea Pentru profesorii disciplinelor de artă - pictură și desen, istoria artei și istoria generală a culturii - acest manual va oferi materialul necesar pentru o introducere teoretică în materie, ■ filologul și istoricul vor susține un punct de vedere profesional asupra vizualului și materialul artistic folosit în cursurile lor și va ajuta la interpretarea acestuia în mod adecvat și fără vulgaritate Manualul poate fi folosit și pentru studiul extins în afara clasei de artă, precum și, datorită simplității de a prezenta probleme artistice complexe, pentru autoeducație Manualul a fost realizat cu asistența Fundației Internaționale "Inițiativa Culturală" în cadrul competiției din cadrul programului "Reînnoirea Educației Umanitare în Rusia" și a fost printre câștigătorii competiției Fundamentele alfabetizării artistice Capitolul I DESPRE LIMBAJUL IMAGINEI Limbi verbale și "limbaj" figurativ Pe pagina de titlu a acestei cărți este folosit cuvântul limbaj, dar nu în mod obișnuit, ci într-un sens extins Deci trebuie explicat Vom vorbi despre "limbajele" picturii și sculpturii, desenului și fotografiei - într-un cuvânt, diverse forme și tipuri de artă plastică, limbajul imaginilor Vorbind, citind, gândind, folosim limbajul în sensul restrâns și precis al cuvântului, limbajul verbal Acesta este un sistem de semne dezvoltat de societatea umană ca mijloc de comunicare Există multe astfel de limbi și aceleași semnificații sunt transmise în ele prin semne diferite Cuvintele cu un înțeles comun în rusă, chineză, engleză sună diferit Iar modalitățile de conectare și interacțiune a acestor cuvinte - gramatică, sintaxă - sunt complet diferite pentru aceste limbi Pentru a folosi o limbă, aceasta trebuie învățată Un copil își învață limba maternă - cea vorbită în familia sa, societatea lui - în primii ani ai vieții În viitor, îl folosește deja fără ezitare, ca un instrument familiar Dar aici dă peste o limbă străină, străină, și totul trebuie început din nou, pentru a învăța această limbă de la bun început Cu imaginea, situatia este alta La prima vedere, este chiar invers O pasăre sau o floare desenată pe hârtie este la fel de înțeleasă de oamenii care vorbesc diferite limbi Pur și simplu le recunoaștem așa cum recunoaștem obiectele reale în realitate Desenul are proprietatea clarității: folosește nu semnele convenționale ale lucrurilor, ci reflexele directe ale formei lor Cu toate acestea, imaginile pot fi considerate și semne deosebite: nefiind lucrurile în sine, ele le reprezintă, le desemnează Astfel de semne picturale sunt numite iconice, din cuvântul grecesc "eikon" - o imagine Despre limbajul imaginii Și nu numai arta folosește semne conice Ele pot fi folosite pentru a trimite mesaje de diferite tipuri Deci, cea mai timpurie formă de scriere, care nu este încă asociată cu un text verbal specific, au fost poveștile în imagini, pictografia Semne-imagini similare au fost folosite și mai târziu, de exemplu, în panouri vechi fără cuvinte, adresate adesea analfabetilor Da, iar în viața urbană modernă sunt folosite multe desene cu indicatori, de obicei foarte schematice, dar de înțeles oricui Și vorbirea scrisă a început cu semne ilustrate care denotă anumite cuvinte: acestea sunt hieroglifele egiptene antice Abia mai târziu, sub influența scrisului rapid, și-au pierdut figurativitatea Cu toate acestea, artele vizuale folosesc semne iconice într-un mod foarte diferit de scris Ele nu sunt traduse aici în cuvinte și nu sunt extrase din acele situații de viață în care există obiectele pe care le reprezintă Această artă creează imagini complete - nu numește, nu descrie, ci ni le arată în mod vizibil Cu toate acestea, avem dreptul de a afirma că arta plastică are și un limbaj propriu, un sistem de semne care permite artistului să se adreseze privitorului, să-i comunice ideile, gândurile, sentimentele sale - bogate, deși nu sunt exprimate în cuvinte, conținut Ce înseamnă să "înțelegi" o imagine? Este necesar să se studieze în mod specific limbajul pictural pentru a-l înțelege? La prima vedere - nu neapărat: la urma urmei, este evident! Dar această claritate nu va fi atât de necondiționată, de îndată ce trecem de la cea mai simplă întrebare - ce este reprezentat - la altele mai importante și complexe - de ce, cum și de ce, încercăm să înțelegem scopul și sensul lucrării Să încercăm asta cu câteva exemple simple Aici, e mai simplu Un aperitiv simplu este servit pe o masă pătrată lângă un perete gol maroniu: un hering pe o farfurie de cositor, o chiflă rotundă pe un șervețel mototolit, un pahar îngust și înalt, aparent cu bere Există și un ulcior de lut cu burtă, un pahar căzut, o țeavă și o cutie rotundă de metal - o tabachera Toate lucrurile - mai puțin de o duzină, toate sunt clare Și deși acest "Mic dejun" a fost scris de pictorul olandez Adrian van Beijeren în urmă cu mai bine de trei secole, formele simple ale lucrurilor cotidiene nu par exotice nici astăzi Ne putem imagina în mâinile noastre, pe propria noastră masă: o carcasă grea, maro, de ulcior aspru, cu un capac de metal cu balamale, un pahar de sticlă pe o tulpină figurată Poate că, astăzi, doar pipele de fumat au altă formă Cu atât mai obișnuite aceste lucruri trebuie să fi părut atunci Deci, ce a atras atenția artistului asupra lor? Aparent, tocmai această rutină Faptul că lucrurile pe care le înfățișează constituie mediul imediat al unei persoane, gospodăria sa Fundamentele alfabetizării artistice Adrian Van Beyeren Mic dejun Ulei Olanda HMI & Despre limbajul imaginii mediul de zi cu zi, lumea lui Viața nu este luxoasă (au existat în acel secol viețuitoare în întregime din obiecte prețioase), ci e proprie, familiară și confortabilă, plină de bucuriile liniștite ale vieții cotidiene Olandezii secolului al XVII-lea au fost primii care au recunoscut aceste bucurii pașnice ale individului privat ca o valoare demnă de a fi întruchipată în artă Și astfel, cele mai simple lucruri ar putea deveni adevărații eroi ai imaginilor lor și nu trebuie să fie mai frumoși și mai bogați decât sunt cu adevărat Cu toată înfățișarea lor, își exprimă propria demnitate și semnificație Prin urmare, artistul le-a înfățișat atât de mari și voluminoase, lucrate cu o pensulă cu o atenție atât de iubitoare, cu o asemănare fiabilă "portret" cu natura și o concretețe convingătoare a calităților subiectului lor: material și formă, greutate și design În plus Prin viziune, artistul este capabil să facă apel la celelalte simțuri ale noastre La atingere - simțim foarte clar aici glazura neuniformă a ceramicii, netezimea rece a sticlei, elasticitatea țesăturii mototolite Pentru a gusta senzații: la urma urmei, un hering apetisant, o chiflă crocantă, o bere amară ușor spumoasă sunt, de asemenea, o parte integrantă a lumii artistice a naturii moarte Plăcerea anticipată a micului dejun este, desigur, una dintre temele acestei imagini Cu toate acestea, ar fi greșit să vedem în ea imaginea unei mese puse pentru micul dejun, așa cum este, întrucât artistul ar putea să o vadă din greșeală undeva Nu, o natură moartă de zi cu zi modestă este de fapt organizată strict de artist și nu doar "ștersă" dintr-o natură aleatorie Prin urmare, vedem toate aceste lucruri împreună ca un întreg, un singur grup armonios Ele formează un fel de piramidă pe pânză, al cărei vârf marchează un pahar de bere înalt, iar baza este partea laterală a unei mese cu o farfurie, o chiflă, un pahar culcat și o cutie de priza O astfel de construcție introduce în compoziție un element de simetrie, ceea ce înseamnă ordine, subordonează unele obiecte altora și conferă unui grup de lucruri modeste o notă de semnificație solemnă Principiul unificator din imagine este lumina Scurtă, încăpătoare, cade peste un grup de obiecte într-un fascicul îngust, de undeva spre stânga, lăsând în umbră adâncă nu doar cadrul de bază, ci tot colțul din stânga sus al imaginii Din aceasta - impresia de izolare, izolarea confortabilă a mesei de tot ce este în jur Pace, căldură, liniște se simt în cele din urmă în colorarea restrânsă a imaginii, unde nu există un singur punct luminos, toate culorile sunt apropiate, variind doar de la maro la gri Dar ordinea armonioasă este înmuiată cu pricepere în alcătuirea cotelor dezordinei Prin urmare, nu există uscăciune, rigiditate în el Poziția mesei aduce libertate - este deplasată spre marginea dreaptă a pânzei, dar este echilibrată de o umbră groasă și grea pe peretele din stânga Un șervețel mototolit neglijent, un pahar căzut, o șoaptă de tutun vărsată dărâmă comanda Din aceasta - un sentiment de ușurință, un sentiment că lucrurile nu sunt fixate strâns în locurile lor prescrise, pot fi mutate și chiar deja mutate O anumită măsură de ordine și libertate, echilibrul și armonia acestor principii opuse este o caracteristică importantă a lumii pe care artistul ne-o prezintă, și nu atât lumea "mică" a lucrurilor, cât lumea mare, umană Fundamentele alfabetizării artistice Artistul a descris doar lucruri, dar ne-a povestit, se pare, despre ceva infinit mai important: despre percepția lui asupra vieții El și-a întruchipat profund și pe deplin lumea pe pânză, ne-a dat nu numai să o înțelegem și să o vedem, ci și să o simțim, să o experimentăm împreună cu el El a folosit limbajul imaginilor, limbajul picturii, aparent atât de modest și strict, necondiționat fidel înfățișării lucrurilor înfățișate Dar cu ajutorul lui a transmis ceva în spatele acestor lucruri Mica lume a lucrurilor s-a dovedit a fi întruchiparea lumii valorilor umane, bogăția spirituală a artistului, epoca sa, pământul și oamenii lui Toate acestea ne vor deveni și mai clare când vom compara vechea natură moartă olandeză cu o alta, datând dintr-o altă epocă - cu un tablou al pictorului italian Giorgio Moravdi, scris cu puțin peste jumătate de secol în urmă Și aici este un mic grup de lucruri simple așezate pe suprafața netedă a tablei - ulcioare de faianță, roșu și alb, vază de faianță roșie, cutii, borcane Nu toate lucrurile sunt clare, de exemplu, un cilindru pe un picior din stânga Poate că italienii știu ce este chestia asta, dar pentru noi, care nu știm, o astfel de neînțelegere în acest caz din anumite motive nu ne deranjează foarte tare Lucrurile de la Morandi, luate, desigur, și din viața de zi cu zi, nu se formează, ca de la Beieren imaginea vieții, nu căutați să păstrați atmosfera acestei vieți Ei sunt uniți nu conform legilor conexiunilor lor de zi cu zi, ci după alte legi care sunt legate de forma și culoarea lor, dar nu de scopul și locul lor în viața de zi cu zi Prin urmare, natura moartă a secolului al XX-lea se dovedește a fi mult mai abstractă Cum Giorgio Morandi Natură moartă Ulei Italia - ' Despre limbajul imaginii vechi Are o altă sarcină - mai mult muzicală decât narativă Din fiecare lucru Morandi ia un minim din calitățile sale: culoare, linii de contur, lumini și umbre la suprafață Vedem un joc capricios de forme: un dialog ciudat al unei vaze care se extinde în sus și al unui ulcior care se extinde în jos Legătura lor strânsă este subliniată de ruloul de culoare Vedem variații de forme similare a două ulcioare - într-unul ușor, iar în celălalt conturat aproape unghiular și, în plus, în diferite ture și contrastante în culori Albul abia se distinge de fundal, iar roșul iese în evidență pe el cu o siluetă clară și este tăiat brusc în jumătate de dunga albă a mânerului Toate formele din această compoziție sunt verticale, iar acest lucru subliniază ritmul așezării lor în spațiu Dar ritmul de aici nu este mecanic Iar lucrurile în sine sunt diferite ca mărime și culoare, iar aranjarea lor este lipsită de constrângere rigidă: mai întâi mai aproape, apoi mai departe de noi, cu goluri sau ușor ascunzându-se reciproc Trei lucruri mari în adâncime (roșu - alb - din nou roșu), trei mai mici - în fața lor; altul, rupând simetria prea completă, este plasat în stânga În înălțime, este puțin mai mică decât obiectele îndepărtate, în culoare este asociată cu cele din apropiere O astfel de compoziție cu aspect casual se dovedește a fi organizată foarte clar Întregul grup de obiecte apropiate este înconjurat de spațiu liber, ușor, iar acest lucru îl face să pară și mai comprimat și înghesuit Fondul rece strălucitor alb-gri-argintiu o scoate în evidență și izolează Între timp, fiecare obiect individual este conturat clar și simplu, redus la contururile cele mai generale și cufundat în același spațiu strălucitor, ușor încetos, care mănâncă toate detaliile Doar ulciorul alb, a cărui latură iluminată aproape s-a contopit cu fundalul deschis și pe jumătate ascunsă de obiectele care stau în fața ei, introduce o notă de incertitudine misterioasă în armonia arhitecturală a compoziției Există o asceză strictă în imagine, subliniată de reținerea culorii crepusculare severe - o coardă de tonuri roșu-liliac, gri-maro și alb-gri Și cu toată muzicalitatea jocului rafinat al formelor și al contururilor, miroase a un studiu aproape de laborator al legilor abstracte ale ritmului și plasticității, armonia armonică a formelor tridimensionale și pauzele spațiale dintre ele Acum să încercăm să "citim" compoziții de alt fel - pline de oameni, evenimente dramatice, mișcare Există teme la care artiști din diferite secole și popoare se întorc la nesfârșit O parte semnificativă dintre ele sunt legate de istoria sacră - evenimentele despre care Biblia le spune, profund dramatice și pline de sens în același timp, cu mult dincolo de intriga specifică a unei singure scene Pe de o parte, acestea sunt episoade din viețile unor persoane cunoscute de noi sub numele lor Pe de altă parte, ideile despre destinele universale ale lumii și ale omenirii sunt legate de aceleași incidente "The Entombment" este o astfel de poveste Trupul lui Hristos mort, tocmai coborât de pe crucea pe care a fost răstignit, este pregătit pentru înmormântare Fundamentele alfabetizării artistice Caravaggio Poziția în sicriu Ulei Italia - Despre limbajul imaginii persoane apropiate lui Printre ei se numără mama Sa Maria, ucenicii credincioși Iosif din Arimateea și Nicodim Într-un tablou mare al artistului italian Caravaggio, pictat chiar la începutul secolului al XVII-lea, acest eveniment apare în toată concretețea, tangibil real El a înfățișat scena de pe marginea mormântului, chiar pe piatra funerară, întoarsă într-un unghi spre privitor Doi bărbați poartă, înclinându-se, trupul gol al executatului Bronzul aspru al fețelor, brațelor și picioarelor lor subliniază paloarea Sa de moarte Mutat în prim-plan, aproape de privitor, acest grup, parcă, îi alătură participanților la eveniment Trei femei în spatele lor, cu gesturi largi, patetice, transmit, fiecare în felul său, durerea lor și tragedia a ceea ce se întâmplă Dar principalul lucru care exprimă drama a ceea ce se întâmplă este lumina ascuțită și întunericul profund, din care personajele ies în întâmpinarea noastră Fondul întunecat evidențiază și subliniază gesturile "vorbitoare" ale mâinilor întinse, clarobscurul dur sculptează chipuri îndurerate, trupul neînsuflețit al lui Hristos și mușchii încordați ai picioarelor purtătorului Adevărul naturii, autenticitatea anatomică în transferul corpului uman, tangibilitatea materială, fizică a celui reprezentat - greutatea, densitatea, volumul sunt subliniate de artist Ar trebui să ne facă să experimentăm scena descrisă ca pe o realitate În același timp, personajele lui Caravaggio, fie că sunt contemporani sau sfinți creștini, sunt oameni grosolan, deloc înfrumusețați, adesea urâți Nu idealizează o persoană, nu selectează trăsături nobile și frumoase, pictează din viață Iar șefii săi sunt în cea mai mare parte oameni de rând italieni, acei oameni care puteau fi întâlniți în mulțimea străzii romane de la începutul secolului al XVII-lea Și de aceea episodul evanghelic însuși a fost smuls din vechimea sa de secole, petrecându-se, parcă, în această mulțime, aici și acum, în fața celor care priveau tabloul Și Hristos însuși putea părea a fi unul dintre ei, o persoană din același mediu, și era posibil să simpatizezi cu El, ca și cu propria persoană apropiată O mică icoană rusă a secolului al XV-lea ne duce într-o lume complet diferită Ce poate avea în comun cu pictura italiană zgomotoasă? Se pare că este o poveste Este același, "The Entombment" Momentul evenimentului este descris, însă, oarecum diferit Trupul lui Hristos, înfășat din cap până în picioare cu o pânză albă, zace deja în sicriu, peste care se înclină cu jale cei care își iau rămas-bun Moartea sa este clar indicată de aceste giulgiuri albe, dar pictorul de icoane nu încearcă să o prezinte cu tangibilitatea fizică și concretitatea pe care le vedem la Caravaggio Lumea lui este în general incomparabil mai puțin reală, arta este îndreptată nu către adevărul exterior a ceea ce se întâmplă, ci către altceva Acest lucru este dovedit și de întreg limbajul pictural al icoanei - departe de plauzibilitate, dar în felul său foarte expresiv și bogat Iată modalități speciale de transmitere a spațiului - așa-numita perspectivă inversă (va trebui să ne familiarizăm cu ea în detaliu în capitolul următor), propriile noastre metode de construire a figurilor umane cu gesturile și posturile lor și tot ceea ce le înconjoară Nu există nicio transmitere a luminii aici - pictura icoană nu cunoaște nici lumină, nici umbre și, prin urmare, este percepută complet diferit Fundamentele alfabetizării artistice unsprezece Poziția în sicriu Pictogramă tempera Rusia secolul Despre limbajul imaginii are culoare in el Este dens și uniform, transmite doar culoare, și nu materialul sau natura suprafeței și nu forma obiectului, de exemplu, țesătură cu pliurile sale, care sunt indicate doar prin linii subțiri Dar silueta figurii, linia expresivă a conturului ei, care separă clar imaginea de fundal, joacă un rol și mai mare în icoană Această planeitate a culorii și modelului este strâns legată de structura spațială a imaginii, care nu intră în adâncimea aparentă a perspectivei, ci, parcă, se strecoară de-a lungul suprafeței dense a tablei pe care este scrisă icoana Astfel, culoarea din pictura cu icoane nu transmite o impresie directă a naturii Este mai degrabă aleasă și marcată clar de pictorul de icoane Și ipostazele figurilor, gesturile lor care exprimă durere, tandrețe față de defunct, starea de spirit a personajelor sunt, de asemenea, indicate și nu "copiate" Aici este necesar să ne amintim că imaginea, așa cum s-a menționat deja, poate fi și un semn: nu o reflectare directă a realității, ci o desemnare precis găsită a naturii și semnificației sale, așa cum le înțelege artistul Un astfel de semn pictural era suficient pentru ca imaginația unui om medieval să perceapă fenomenul desemnat de acesta nu numai prin rațiune, ci și prin simțire Nu i-a fost deloc stânjenit că copacul a înlocuit toată pădurea în icoană, două turnulețe trec dincolo de oraș Și după imaginea lor, acuratețea și detaliile arhitecturale nu erau necesare Dimpotrivă, ar putea interveni, să ne facă să privim aceste denumiri simple ale unui loc cu prea multă atenție, să le acorde un rol egal cu lucruri incomparabil mai importante - cu un complot sacru și eroii săi Un exemplu tipic al acestui gen de convenție vedem și în transferul mediului extern, scena acțiunii pe icoana "Înmormântarea" Perversurile în trepte care îi umplu fundalul, asemănătoare, poate, cu niște case ciudate, înfățișează de fapt un peisaj montan A fost redusă treptat la o astfel de denumire schematică de către pictorii de icoane ruși, locuitori ai câmpiilor nordice, care nu văzuseră munți adevărați Sensul universal, ecumenic, al evenimentului descris este mult mai important pentru pictorul de icoane medievale decât circumstanțele sale exterioare, în special pământești, din care este selectat doar cel mai important Prin urmare, sentimentul locului și al timpului nu este exprimat în el la fel de clar ca în pictura New Age, care s-a îndreptat către impresiile naturii Și în sfârșit, de aici simbolismul deosebit al icoanei, saturația ei cu semne care poartă conținut religios Acestea includ, de exemplu, halouri - cercuri de aur de strălucire care înconjoară capetele sfinților Dar convențiile structurii picturale a icoanei, o parte din abstracția ei din circumstanțele reale ale situației transmise nu fac deloc această artă mai puțin valoroasă din punct de vedere artistic, nu atât de bogată și expresivă emoțional La urma urmei, pictorul de icoane a lucrat cu credință sinceră, cu profundă simpatie, cu convingere necondiționată în autenticitatea și în cea mai mare, inepuizabilă semnificație a evenimentelor înfățișate Mai mult, el s-a bazat pe o tradiție veche de secole care a consolidat modalități bine dezvoltate de a reproduce fiecare dintre aceste parcele și a deținut un rafinat, Fundamentele alfabetizării artistice în limbajul său pictural foarte strict Ceea ce în lucrarea sa poate părea "greșit" sau chiar naiv pentru ochiul modern, diferit plasat, crescut pe imagini spațial și anatomic corecte, nu trebuie să ne înșele Acestea nu sunt "greșeli", ci o percepție diferită a lumii, care necesită un limbaj artistic diferit pentru implementarea sa Numele maestrului care a pictat icoana "Înmormântarea", care provine din orașul Kargopol din nordul Rusiei, ne este necunoscut (precum și numele majorității pictorilor de icoane medievale ruși), dar a fost un artist, fără îndoială , unul minunat Și această icoană în sine este un monument faimos, clasic al artei ruse Nu există o pasiune furtunoasă a lui Caravaggio, un predecesor direct al pateticului stil baroc, dar tema tristă este întruchipată, deși cu reținere, dar pătrunzător și emoționant Chiar și gestul "tare" al mâinilor feminine aruncate în sus, care la prima vedere este similar, sună complet diferit în ambele lucrări În gama largă de palme a lui Caravaggio, există ceva din strigătul unui actor de pe scenă direct în sală Și aici, pe icoană, mâinile ridicate și ușor abordate nu caută, desigur, niciun privitor din exterior Dar ele sunt incluse foarte subtil în corul general jalnic al doliu pentru Hristos, într-un apel aproape muzical al gesturilor Toți cei îndoliați își exprimă sentimentele în moduri diferite, dar toate în același timp De fiecare dată, pictorul de icoane are nevoie pentru aceasta de un gest diferit, special, un semn vizibil de tristețe, durere, disperare - de la strigătul jalnic al mâinilor întinse până la o atingere emoționantă a defunctului Iar ipostazele, legate printr-un singur ritm și înclinația lor generală spre sicriu, transmit și ele nuanțe diferite ale aceluiași sentiment Deci, intriga generală nu determină în niciun caz comunitatea de sens, coincidența conținutului uman încorporat în lucrare Și, deși autorii ambelor "Provisione în mormânt" sunt fără îndoială creștini, însăși credința lor, care se vede clar când comparăm aceste lucrări, nu este aceeași Și nici măcar pentru că unul dintre ei este catolic, iar celălalt este ortodox, ci pentru că sunt oameni de culturi și epoci diferite - New Age și Evul Mediu În mintea lor, divinul și pământul, eternul și temporalul, vechiul și prezentul se corelează în moduri diferite Și toate acestea se exprimă nu în intriga, care coincide, ci în mijloacele prin care ne transmit acest complot În însuși limbajul artei Elemente ale limbajului imaginii Limbajul obișnuit este format din cuvinte, cuvinte - din sunete (sunt notate prin litere în vorbirea scrisă) Și în ce constă limbajul imaginilor? Compoziția și structura sa sunt mai complexe, nu sunt atât de ușor de clasificat și analizat Putem spune că o operă de artă plastică vorbește mai multe limbi deodată Ele se completează reciproc, iar întregul nu poate fi citit complet și corect, luând în considerare și înțelegând doar una dintre aceste limbi Despre limbajul imaginii Vorbirea verbală pare să corespundă imaginilor unor lucruri, oameni și acțiuni specifice: contează dacă le numim un cuvânt sau le desenăm? Obiectele și figurile sunt, parcă, "substantivele" vorbirii vizibile Există și "adjective" - acestea sunt proprietățile reale vizibile ale lucrurilor: un vas aspru, o sabie strălucitoare, o mantie roșie Dacă este descrisă o acțiune, se poate vorbi și despre "verbe" Gesturile și expresiile faciale conectează personajele între ele, își transmit atitudinea față de ceea ce se întâmplă - furie, tristețe, bucurie, întruchipează starea interioară a eroului, experiențele sale Se dovedește ceva ca un teatru de imagini nemișcat "A juca" în acest teatru nu este doar imagini vizuale, ci și toate ideile asociate cu acestea despre oamenii, lucrurile, fenomenele descrise Putem simți în imagine greutatea unui cadavru, rugozitatea unei plăci de piatră, moliciunea mătăsoasă a unei țesături Aroma florilor, gustul ascuțit al unei lămâi tăiate în jumătate, se păstrează într-o natură moartă, deși nu miroase a flori, iar o lămâie pictată cu vopsele nu poate fi gustată pe limbă Dar asta nu este tot Am văzut deja că adevăratul sens al unei opere nu poate fi exprimat doar prin mijloace care sunt atât de direct și simplu traduse în limbajul verbal Există și semnificații profunde, ascunse, pentru înțelegerea cărora se dovedește a fi importantă amplasarea în spațiu a obiectelor reprezentate, ritmul care le unește, însăși construcția acestui spațiu, conducând în unele cazuri privirea noastră în profunzime, iar în alții, dimpotrivă, aliniind personajele în fața noastră pe o suprafață plană Aceasta include și ordinea aleasă de artist, rigidă sau, dimpotrivă, liberă, permițând unele încălcări Toate acestea sunt mijlocul de compunere al operei, un fel de arhitectură a lumii în care ea ne introduce Starile, sentimentele, atitudinea plină de viață a artistului față de ceea ce arată sunt transmise, așa cum am văzut, nu doar printr-o narațiune vizibilă, ci și prin însăși natura imaginii O ceață moale sau un clarobscur care modelează puternic, un volum rotunjit sau o figură plată, aproape lipsită de corp, simplificată de o linie de contur melodioasă și flexibilă - acestea sunt, desigur, imagini complet diferite, indiferent de asemănarea sau diferența dintre intrigă Expresivitatea culorii aparține, de asemenea, aceleiași zone a limbajului artistic La urma urmei, nu transmite doar colorarea reală a obiectului Rolul său în artele vizuale, și mai ales în pictură, este incomparabil mai variat și mai complex Culoarea poate transmite natura mediului - densitatea sau puritatea și transparența acestuia; vă permite să simțiți obiectul - greutatea sau ușurința acestuia, natura suprafeței, volumul El este capabil să creeze o stare de spirit, tristă sau veselă, să aducă dramă furtunoasă sau claritate calmă, de exemplu, într-un peisaj, într-o imagine a naturii, lipsită de orice conținut intriga În cele din urmă, tehnica imaginii în sine are propria sa expresivitate O pictură în ulei dă o altă impresie decât o acuarelă transparentă, chiar dacă înfățișează același lucru Sunete de desen în creion Fundamentele alfabetizării artistice complet diferită de imprimarea în lemn de pe tablă, pe care același desen a fost sculptat cu o daltă pe lemn de esență tare Materialul sculpturii își arată foarte strălucitor trăsăturile artistice Porțelan alb lucios fragil și granit greu, granulat, indestructibil; lemn stratificat și cupru ciocănit rezonant - ce posibilități imaginative diferite se află în spatele acestor materiale chiar înainte de a fi transformate într-o statuie! Și, desigur, alegerea unui sculptor nu poate fi niciodată întâmplătoare El va lua materialul care se potrivește cel mai bine sarcinii sale creatoare Dimensiunea lucrării nu este, de asemenea, întâmplătoare: un tablou care ocupă un perete întreg într-un muzeu sună altfel decât o miniatură pe care o poți ridica și, cu admirație, să o aduci la ochi Monumentul de pe piață și figurina de pe comodă au atitudini diferite față de privitor În spatele a ceea ce este desenat sau modelat, vedem cum s-a făcut Mișcarea mâinii artistului, transformându-se într-o tușă de pensulă, într-o lovitură de creion, rămâne în lucrare, iar temeinicia lui lentă sau lejeritatea neconstrânsă trece în mod ciudat la obiectul care este astfel înfățișat Departe de toate posibilitățile limbajului imaginii au fost denumite în această enumerare superficială Ne vom întâlni în continuare cu alte semnificații, de exemplu, simbolice, care au fost atașate anumitor obiecte dintr-o anumită cultură Astfel de articole ar putea alcătui o compoziție care, pe lângă intriga evidentă, are o semnificație simbolică ascunsă, care este de înțeles pentru un cunoscător care poate citi aceste simboluri Dar suficient deocamdată A fost important pentru noi să fim convinși de multistratificarea limbajului pictural, de capacitatea sa nu doar de a spune, ci și de a-și îmbogăți povestea cu multe și importante semnificații Acum este timpul să ne întoarcem la aceste semnificații și să punem primele noastre observații despre ele într-o anumită ordine Sistemul de semnificații al unei opere de artă Să încercăm să urcăm scările de la cele mai simple și general înțelese semnificații ale imaginii la cele care necesită o anumită experiență, atenție și adesea cunoștințe suplimentare pentru înțelegerea lor Desigur, puținele exemple prin care am început să ne familiarizăm cu limbajul artei nu ne pot oferi niciun sistem complet de astfel de semnificații Dar, deocamdată, ideea cea mai generală despre cum poate lua contur un astfel de sistem este suficientă pentru noi Am aflat că toate lucrările luate în considerare aveau un nivel substanțial de semnificație, adică puteau răspunde la întrebarea ce este reprezentat Acest răspuns este evident: astfel de lucruri sunt pe masă sau pe tablă; un grup de oameni care poartă o persoană decedată sau stă la un sicriu Cu toate acestea, în natura sa elementară, acest răspuns, care nu este altceva decât un inventar a ceea ce este descris, nu ne interesează Și începem să aflăm ce a adus împreună acești oameni sau obiecte, ce se întâmplă între ei Despre limbajul imaginii Să-i spunem nivelul intrigii Este foarte important pentru înțelegerea semnificației lucrărilor care ne vorbesc despre anumite evenimente pentru operele de genuri narative Uneori, semnificația evenimentelor este prezentată destul de complet în imaginea în sine, ne putem da seama fără informații suplimentare Dar într-un număr de cazuri este descris un eveniment, al cărui sens ar trebui să ne fie cunoscut în prealabil Se poate referi la religia practicată acolo unde a fost creată opera, la istoria țării, la o sursă literară mai mult sau mai puțin cunoscută Un tablou sau o icoană, un desen, o statuie nu sunt, așadar, complet independente Ele sunt doar verigi ale lanțului cultural și pot pierde o parte semnificativă din sensul lor pentru noi dacă lanțul este rupt și sursa complotului nu ne este familiară nouă, oameni dintr-o altă cultură Astfel de comploturi includ, desigur, "Înmormântarea", de neînțeles în tot sensul său și în numeroase împrejurări care rămân în afara imaginii picturale, fără cunoașterea Evangheliei Să remarcăm, de altfel, că chiar și la nivel obiectiv, cel mai simplu, uneori putem da peste imagini cu lucruri care ne sunt de neînțeles, străine timpului și culturii noastre După cum am văzut, natura moartă are și un nivel propriu al intrigii, deși nu povestește direct evenimentele Așa este "Micul dejun" al lui Beyeren, cu masa, feluri de mâncare, mâncare, care ne arată mediul de zi cu zi și obiceiurile vechii Olande Dar natura moartă a lui Morandi nu are deloc un complot în acest sens Lucrurile lui sunt aduse în imagine nu de comunitatea rolului lor de zi cu zi, nu de interacțiunea vitală, ci de altceva Cu atât mai acut simțim alte relații și conexiuni între ele, aflate la alte niveluri Astfel, anumite niveluri de sens pot fi omise în lucrare, nedezvăluite Și cei care sunt prezenți se dovedesc a nu fi la fel de activi în diferite cazuri - fie conducători, atrăgând atenția principală, fie suplimentare și secundare Să revenim acum la cele două "Provoperi în sicriu" Povestea Evangheliei leagă atât icoana, cât și pictura (totuși, ambele au fost destinate în acest caz a fi plasate într-o biserică) cu credința, credințele și ideile religioase ale creatorilor lor și celor cărora li se adresau aceste imagini Vedem aici un nivel religios și filozofic, incluzând o operă de artă într-un sistem mai general și mai larg de viziune asupra lumii a creatorilor săi și a întregii societăți în care au trăit Religia și filosofia se dezvoltă în afara artei, dar sunt în contact strâns cu aceasta, o influențează activ, își exprimă ideile, în special, în limbaj artistic, vizual Părerile și gândurile artistului, înțelegerea sa despre ordinea mondială, ideile sale despre sensul vieții sunt întruchipate în opera sa, afectează semnificativ obiectivele și rezultatele acesteia De asemenea, este important ca multe religii să folosească pe scară largă arta în scopuri proprii - pentru prezentarea vizuală a ideilor religioase, în practica liturgică și a rugăciunii Și astfel de lucrări trebuie să respecte în mod necesar anumite norme și reguli stabilite și controlate de biserică Fundamentele alfabetizării artistice Desigur, acest sens filosofic ar putea fi întruchipat și în lucrări de conținut laic, adică nereligios, inclusiv, după cum vom vedea mai târziu, precum natura moartă Am comparat cele două lucrări cu un complot comun al Evangheliei și am descoperit că ele întruchipează o percepție complet diferită a lumii înconjurătoare și a acestui complot religios în sine, o înțelegere inegală a modului în care se raportează la real, pe această parte a suprafeței vizuale a curentului viaţă Și toate aceste deosebiri s-au manifestat, așa cum am înțeles, chiar în metodele de reprezentare, în limbajul artistic în care ne-a fost spusă această poveste Aceasta înseamnă că există încă niște niveluri de înțelegere și, mai mult, cele mai importante, la care se dezvăluie cele mai profunde și mai subtile semnificații ale operei Despre ele vom vorbi mai mult pe viitor, dar deocamdată vom aminti foarte pe scurt În primul rând, transmițându-ne acest sau acel complot în imagine, artistul nu comunică pur și simplu anumite informații despre evenimente (fie reale sau inventate), ci participă mental la ele, simpatizând cu eroii săi, bucurându-se sau trist, admirând sau condamnând El vrea să ne transmită aceste sentimente nouă, publicului, pentru a ne entuziasma Acesta este nivelul de evaluare emoțională, experiență personală, surprinsă pe pânză sau în piatra unui sentiment viu Un nivel foarte important, fără de care opera, de fapt, nu ar fi artistică, ar rămâne doar informație - un mesaj de fapt (și, mai mult, nu întotdeauna chiar adevărat) Și în sfârșit, ceea ce se poate numi nivelul ordinii mondiale Am văzut deja că însăși organizarea operei, compoziția ei, modalitățile de construire a spațiului, natura și așezarea obiectelor care o umplu, transmiterea luminii și a umbrelor, culorile și formele în diversitatea lor reflectă ideile artiștilor despre structura lumii din jurul lor, despre ordinea mondială Adică nu numai despre structura sa fizică, ci și despre ceea ce este cel mai important în această lume și ceea ce este mai puțin important, care este legătura dintre lucruri și fenomene, care este locul omului și al divinității în ea, ce este aranjat corect și bine, ce este greșit și rău Și asta înseamnă că orice imagine poate spune nu numai despre ceea ce este înfățișat pe ea, ci și despre multe alte lucruri, adesea mai interesante și mai importante - despre timp, despre țară, despre oameni, despre cum s-au înțeles pe ei înșiși și despre locul lor pe pământ, în ce credeau, la ce aspirau și de ce se temeau Trebuie doar să poți întreba imaginea despre ea, să înveți să-i citești limba Despre limbajul imaginii Varietatea limbajelor artistice și dificultățile de înțelegere a acestora Limbajul artei plastice (în acest caz, pictura, pe care am ales-o pentru primele exemple) s-a dovedit a fi foarte semnificativ la o cunoaștere mai apropiată cu el Pentru cei care știu să o "citească", le spune nemăsurat mai mult decât o simplă enumerare sau descriere a ceea ce este descris În diversitatea sa, ea are mijloacele de a transmite cele mai subtile și mai complexe nuanțe de simțire și gândire, exprimă atitudinea artistului față de ceea ce înfățișează și prin el față de orice, problemele cele mai generale ale vieții și morții Dar tocmai această bogăție face limbajul artistic volubil și schimbător Percepția artistului asupra vieții se schimbă, iar mijloacele artei sale se schimbă și ele Sunt strâns legate de semnificația distribuției care i se spune, depind de acest sens Observăm imediat că aceasta este, în general, cea mai importantă trăsătură a limbilor tuturor artelor, nu numai a artelor plastice Limbajul imaginilor se schimbă în funcție de sarcina artistului și de atitudinea acestuia față de lumea din jurul său, de timpul în care trăiește, de țara și oamenii cărora îi aparține Aceasta înseamnă că nu vom putea compila pentru el un fel de "gramatică" unificată - un set de reguli de utilizare, potrivite pentru toate epocile și popoarele, sau un "dicționar" comun, în care va fi dat fiecare element al lucrării o anumită interpretare în prealabil Sarcina este mult mai dificilă - trebuie să aflăm nu atât calitățile universale și eterne ale limbajului artistic, cât principiile și cauzele schimbărilor sale, căile de dezvoltare asociate dezvoltării generale a culturii umane ■ Este departe de a fi întotdeauna adecvată aplicarea observațiilor asupra unor lucrări pentru a explica altele aparținând unui timp și cultură diferită Revenind la exemplele noastre, puteți vedea că nu ar merita să căutați, de exemplu, în Morandi reflecții ale vieții italiene - prin analogie cu natura moartă a lui Beieren Deși Morandi a folosit obiecte de zi cu zi în naturile sale moarte, le-a inclus în compoziții mult mai abstracte, deloc cotidiene Încercările de obicei ingenue de a interpreta monumentele misterioase ale culturilor antice după modele moderne conduc mai ales departe de adevăr Dorința de a le impune lecturile cu care suntem obișnuiți duce la erori grosolane și curioase Iată un exemplu tipic Matematicianul și-a propus să găsească urme de extratereștri din spațiul cosmic, mesageri ai civilizațiilor nepământene, pe Pământ Una dintre dovezile că au vizitat cu adevărat aici a fost o imagine străveche pentru el găsită în deșertul Sahara În opinia sa, această figură cu cap rotund "seamănă în mod evident cu o creatură într-un costum spațial" și, prin urmare, poate fi "o imagine a unui astronaut care a aterizat pe planeta noastră" Cu toate acestea, trebuie doar să vezi acest "cosmonaut" nu separat, ci împreună cu alte imagini găsite în aceeași peșteră și legate de Fundamentele alfabetizării artistice la aceeaşi epocă, pentru a pune la îndoială corectitudinea presupunerii prezentate de cercetător La urma urmei, vom vedea mai multe din aceleași figuri masive fără gât, fără ochi, guri și nas pe capete rotunde Mulți dintre ei arată clar picioarele goale, unul are sânul feminin O figură mare, cu bandaje și franjuri pe brațe și picioare (probabil o ținută de vânătoare sau rituală) ține un arc în mână și, se pare, o săgeată în cealaltă mână Deci cine este acesta, un astronaut în cască sau un vânător primitiv? Între timp, multora le-a plăcut ideea îndrăzneață, iar "astronauții antici" au fost găsiți de multe ori printre monumentele culturilor timpurii Numai că nu au fost găsite de acei oameni care sunt special angajați în studiul artei antice La urma urmei, ei știu cum diferă limbajul pictural antic de cel modern și cu câtă atenție, prin urmare, trebuie să abordăm "traducerea" acesteia Încercările inocente de a descifra și interpreta, pe baza unei asemănări externe accidentale, monumentele de artă din America precolumbiană s-au dovedit a fi destul de fantastice de mai multe ori Limbajul lor pictural, cu totul diferit de tehnicile artistice nu numai ale artei noi, ci și ale străvechii popoarelor din Europa, Asia și Africa, părea bizar, ascunzând unele secrete și îi încuraja să caute explicații fantastice pentru figuri de neînțeles și parcele Iată cât de dificilă, se pare, este situația cu înțelegerea chiar și a celor mai simple și mai evidente - sensul de fond al unei opere, dacă aparține unei culturi departe de noi, în multe privințe străină nouă Înțelegerea semnificațiilor temelor profunde și mai complexe este mai dificilă Neînțelegerile și erorile apar aici mult mai des (deși nu sunt întotdeauna atât de evidente și vizibile) și nu numai în interpretarea monumentelor culturilor antice, ci și în Picturi rupestre din lanțul muntos Tassilia-Adjer din Sahara Așa-numitul "stil cu cap rotund" Despre limbajul imaginii încearcă să "citească" lucrări mult mai apropiate de noi în timp și uneori destul de înțelese la prima vedere Rezultă că este foarte util să se studieze în mod specific limbajul artei plastice, în ciuda faptului că acesta pare a fi înțeles în general Acest lucru nici măcar nu este necesar pentru a nu ajunge în situații ridicole din cauza unor greșeli inevitabile (cum ar fi, de exemplu, "cosmonautul") Există un scop mult mai important - să nu se limiteze înțelegerea artei la cele mai simple și mai evidente semnificații - "obiectiv" și "complot", să înveți să pătrunzi mai adânc - în sentimentele și gândurile artistului, și împreună cu el - în timpul său, în lumea contemporanilor săi Este vorba despre trecut Dar chiar și în vremurile moderne, situația nu este mai ușoară, poate chiar mai dificilă S-ar părea că arta secolului al XX-lea ar trebui să ne vorbească în limba noastră, pe înțelesul tuturor din această societate La urma urmei, asta s-a întâmplat în trecut Dar tocmai în vremea noastră lumea odată integrală a conștiinței umane s-a scindat și fragmentat Arta modernă, care a absorbit toată complexitatea vieții spirituale a unei epoci contradictorii, vorbește nu una, ci multe, uneori foarte diferite limbi Multiplicitatea limbilor culturii moderne creează dificultăți de înțelegere, necesită un fel de "traducători" și interpreți Fără ele, cea mai recentă artă în curs de dezvoltare poate rămâne fără consumatorul ei natural, iar el - fără a lui, se adresează artei direct lui, și nu descendenților săi apropiați sau îndepărtați Modalităţi complicate de dezvoltare a limbajului artei Variabilitatea limbajului artei face parte din procesul general de dezvoltare a culturii umane Este necesar și firesc, deoarece este determinat de schimbările care au loc în societate Dar drumul istoric al artei se dovedește a fi neașteptat de complex și contradictoriu Este firesc să-l comparăm cu modalitățile de dezvoltare ale științei Ele, cu toate abaterile și întorsăturile posibile, sunt mult mai directe și mai intenționate: de la ignoranță la cunoaștere, de la legende la fapte dovedite, de la cunoștințe inexacte și incomplete la din ce în ce mai concrete și riguroase În dezvoltarea artei, există multe respingeri neașteptate de la ceea ce a fost deja realizat, întoarceri la ceea ce a fost de mult abandonat și uitat Artele frumoase au avut și epoci de descoperiri, deseori făcute nu fără ajutorul științei A stăpânit anatomia, a avut ocazia de a descrie în mod fiabil figura umană în repaus și în mișcare A inventat modalități de a transmite în mod convingător în plan impresia adâncimii spațiului tridimensional, apoi lumina, aerul și mișcarea atmosferei Dar toate aceste realizări incontestabile ale artei au fost uneori respinse foarte brusc mai târziu Artiștii Evului Mediu au "uitat" într-un mod ciudat la ce erau deja buni maeștrii Greciei Antice și Romei: înfățișarea unei persoane în mișcare naturală, transmițând corect anatomic Fundamentele alfabetizării artistice și își poziționează în mod convingător corpul în spațiu Iar artiștii secolului nostru de foarte multe ori nu vor să știe ce li s-a părut necesar predecesorilor lor în secolul trecut Respingându-și profesorii direcți, ei caută mentori în epoci foarte vechi, uneori primitive Să încercăm din nou să apelăm la ajutorul comparațiilor Luați în considerare trei lucrări pe aceeași temă - dans Unul dintre picturile pictorului olandez din secolele XVI-XVII Pieter Brueghel cel Tânăr (se presupune că aceasta este o copie a operei pierdute a marelui său tată, de asemenea Pieter Brueghel), printre numeroasele distracții populare ale unui târg rural , este dansul țăranilor Ținându-se de mână, se repezi prin pajiștea verde, îndesați și colțoși, deloc grațioși, dar absorbiți de dansul lor simplu și aspru Mâinile sunt strânse într-un inel puternic, picioarele în pantofi grei iau în aer Ritmul mișcării figurilor care se trag unele de altele, legănându-se în fugă, este surprins pe măsură Putem arunca o privire atentă la fiecare dansator individual, în ținutele lor neobișnuite pentru noi, dar apoi obișnuite - bărbați în caftane cu volane și pălării negre și femei în șepci albe Artista le-a văzut parcă oarecum de sus (să nu uităm că acesta este doar un fragment dintr-o compoziție extinsă) și asta îi face să pară și mai stângaci în distracția lor violentă Artistul nici nu s-a gândit să ascundă neplăcenia rustică a personajelor sale, dimpotrivă, râde de ea de bună voie, simțind totuși cu intensitate forța elementară care se năpustește din ele Dansul lui este tocmai țărănesc, și, mai mult, în tot specificul țării și locului, timpului și împrejurărilor Pieter Brueghel cel Tânăr Târg cu spectacol de teatru (Ulei fragment Țările de Jos HM = Despre limbajul imaginii Nu este ușor să treci de la această concretețe pământească, greutate, tangibilitate aproape fizică a dansului lui Brueghel în lumea abstractă, ciudat de lipsită de greutate, pe care pictorul francez Henri Matisse a creat-o în "Dansul" său la începutul secolului nostru Pe pânza lui uriașă, de aproape patru metri, sub picioarele dansatorilor, în loc de o peluză înțesată, se află o pată de culoare verde strălucitoare pictată Deasupra ei este o suprafață netedă de un albastru închis, acesta este cerul Și pe albastru și verde, figurile feminine goale de roz închis, deloc de culoare naturală, se învârt ca o roată: tot un dans rotund, dar cumva ireal, fantastic Unde și când se întâmplă asta? Acum? In timpuri stravechi? Poate într-un viitor? Nu există nimic aici care să răspundă la o asemenea întrebare Tot ce este concret este îndepărtat în mod deliberat de artist, exclus din compoziția sa Practic Pământul Practic cerul În general Oameni (Chiar și faptul că sunt femei, nu vezi imediat ) Ne uităm la ele oarecum de jos, iar figurile cresc, par gigantice În gesturile lor netede și libere, în mișcarea ritmică nesfârșită în cerc, se simte atât forță, cât și impuls pasional, absorbție în elementul dansului De dragul ritmurilor netede, artistul nu se teme să sacrifice autenticitatea anatomică a figurilor Pare să le sculpteze dintr-o masă groasă de culoare roz cu contururi elastice, rotunjite, ocolind detaliile, dar subliniind energia mișcării, flexibilitatea musculară, tensionată a femeilor dansătoare Totul a fost îndepărtat, a rămas doar vârtejul dansului rotund, însuși ritmul mișcării, repetat Henri Matisse Dans Ulei Franţa Fundamentele alfabetizării artistice fiecare figură în diferitele sale faze Ele întruchipează elementul dansului și nu trebuie să știm nimic mai mult despre ei Este dansul în sine, nu "oamenii care dansează" Desigur, detaliile situației, spațiul tridimensional care duce ochiul în adâncurile pânzei, naturalețea culorii nu ar fi ajutat deloc la o asemenea impresie Atunci s-ar dovedi a nu fi un "dans în general", ci unii oameni dansează într-un loc clar marcat De aceea toate figurile, atât cele apropiate cât și cele de departe, sunt construite aici, ca un model colorat, chiar în plan, culoarea cerului este densă și lipsită de aerisire, iar culoarea ierbii s-a contopit într-un verde uniform avion Iar cerul, iarba și corpul uman nu sunt descrise literalmente aici, ci sunt în general indicate prin culoare (am văzut deja ceva similar în pictogramă!) Între timp, contrastul expresiv de roz închis cu verde și albastru combină toate culorile într-un acord de culoare elegant și sonor, iar în imagine sună ca o muzică care conduce un dans Simplificarea formei de dragul dezvăluirii ritmului și energiei mișcării, planeitatea, respingerea iluziei adâncimii spațiului, la care artistul recurge, aduc opera sa mai aproape de monumentele din primele etape ale dezvoltarea culturii umane Iată trei figuri care dansează din picturile rupestre din Africa de Sud - un desen al vânătorilor negri primitivi Trei siluete alungite, care se mișcă fără greutate Dar chiar și în acești omuleți schițați, fără semne de vârstă sau chiar de gen, mai ales fără nicio calitate individuală, artistul antic a reușit să transmită ceea ce aparent era singurul lucru important pentru el Acesta este dansul în sine, libertatea și lejeritatea lui, ritmul mișcării care captează și subjugă oamenii dansați Nestăpânind încă transferul spațiului, detaliile poveștii și multe lucruri pe care arta le-ar acumula pe multe mii de ani de drum, artistul primitiv nu a fost deloc neajutorat în opera sa El Pictură pe stâncă Africa de Sud Despre limbajul imaginii perfect capabil să înfățișeze și să exprime exact ceea ce îl îngrijora Și a făcut unele lucruri mai bine decât descendenții săi îndepărtați De aceea, artiștii timpurilor moderne caută uneori mentori în epoci atât de îndepărtate, renunțând la cercul de îngăduință al cunoștințelor și aptitudinilor care s-au restrâns Asemănarea "Dansului" de Matisse cu figurinele din peșteră, desigur, nu este întâmplătoare Artistul cunoștea bine și aprecia foarte mult operele de artă primitivă, știa să tragă singur lecții din aceasta Dar, în același timp, nu le-a copiat și nu a fost deloc imitatorul cuiva În figurile sale energice, musculoase, cu toată îndrăzneala simplificării formei, se păstrează sentimentul unei întorsături libere și complexe a corpului uman în spațiu, care era străină de arta antică S-ar putea naște doar prin arta timpurilor moderne Putem concluziona că refuzul artei din limbajul artistic dezvoltat de ea, din realizările anterioare, se explică prin nevoia de a întruchipa unele semnificații noi care nu sunt transmise în mod obișnuit Mai mult, aceste căutări de noi sau de renaștere și reelaborare a limbajelor artistice de mult uitate sunt generate în primul rând de nivelurile cele mai superficiale de semnificație - subiect sau intriga Un rol mult mai mare în aceste cotituri îl joacă nivelurile mai profunde, întruchipând viziunea asupra lumii a oamenilor care se schimbă în momente de cotitură istorice Prin urmare, studiind schimbările din limbajul artei, schimbările par să fie în exterior mai sus, obținem cheia schimbărilor profunde - dezvăluim procesele spirituale complexe care au loc în societate și în cultura ei Stil, regie, personalitate creativă Studiind limbajul artei pe numeroase exemple, întâlnim inevitabil variabilitatea lui nesfârșită În momente diferite, între popoare diferite, nu este la fel Capacitatea de a înțelege arta este strâns legată de capacitatea de a simți că fenomenele artistice aparțin unui anumit timp, cu disponibilitatea privitorului de a-și restructura viziunea, de a vedea diferit atunci când trece la creațiile unei epoci diferite, unui cerc cultural diferit Fără aceasta, vom impune de fiecare dată unor astfel de lucrări propriile noastre semnificații, străine creatorilor lor, vom încerca din nou și din nou să "traducem" din limbajul vânătorilor primitivi în limbajul epocii astronauților în modul naiv care a fost menţionate mai sus (Capitolul I, ) Desigur, sensul imaginii va fi complet interpretat greșit în acest caz Dar nu este suficient doar să "citești" povestea În alte cazuri, ne poate fi cunoscut în mod sigur dinainte, poate reveni la o sursă foarte specifică, de exemplu, la Biblie Arta spectatorului, profunzimea și subtilitatea percepției sale, nu va consta în traducerea "înapoi" a acestei intrigi în forma sa verbală Însuși modul de a recrea biblicul Fundamentele alfabetizării artistice evenimentele, felul în care le văd și le experimentează, ce extrag din ele maeștrii diferitelor epoci - aceasta este ceea ce ne poate aduce pe noi, publicul, atât la o înțelegere mai versatilă și mai profundă a Bibliei, cât și la lumea spirituală a oamenilor și ori, în moduri diferite, de fiecare dată în felul lor, înțelegând-o și înfățișând-o Vom reexperimenta, așadar, nu un complot familiar cu suișurile și coborâșurile ei, ci mai degrabă structura mentală a artistului, care, într-un mod care nu este în felul nostru, a perceput acest text străvechi, substituind involuntar propriile sale semnificații în el Viziunea despre lume a artistului, imaginea lumii, așa cum li se părea oamenilor dintr-o epocă apuse - acesta este ceea ce va deveni subiectul principal al interesului nostru Aspectul pe care pictorul i-a dat personajelor biblice, tipuri de tablă costumele în care i-a îmbrăcat, decorul, gesturile - totul va fi viu atras de noi nu atât de episodul în sine, cât de acei oameni care și-au imaginat că este chiar așa Mai mult decât atât Nu doar ceea ce se referă la caracterizarea evenimentului reprezentat în sine, ci și mijloacele prin care acesta este întruchipat pe pânză sau într-un volum sculptural - lumină și umbre, culoare, tehnici de desen și modelare, construcție compozițională - toate acestea sunt și o expresie a unei anumite percepții asupra lumii Totul ca întreg creează o imagine nu numai a acelei epoci care este înfățișat, dar în primul rând cel care înfățișează O abordare istorică conștientă a subiectului cuiva, surprinderea trecutului în originalitatea sa unică, apare în stadii foarte târzii, recente, ale dezvoltării culturii Chiar și în urmă cu trei sute de ani, era foarte posibil să se înfățișeze personaje biblice în costume și mobilier moderne pentru artist Și așa au făcut Dar conștiința istorică dezvoltată a timpurilor moderne nu este neschimbată, ea îi dictează și artistului imaginile schimbătoare, diferite ale epocilor trecute De fiecare dată vedem nu numai Istoria în sine, ci și modul în care a fost percepută de oamenii unei anumite culturi În plus, povestea modernă în arta trecutului este istorică pentru noi: este vorba și despre vremuri, viață și obiceiuri, care ne sunt deja străine, iar acum, contrar intențiilor autorului, se îndreaptă și asupra noastră simțul istoriei Structura unică a artei unei anumite epoci și țări (sau a unei comunități culturale mai extinse a mai multor popoare: Europa de Vest, Orientul musulman etc ) se numește stil Ea primește întruchiparea sa vizibilă a identității istorice și naționale a unei culturi artistice integrale Stilul dictează gama de intrigi și caracteristicile figurative ale personajelor, modalitățile de transmitere a spațiului, utilizarea clarobscurului și a culorii și structura compoziției Stilul este o expresie artistică a percepției asupra lumii, caracteristică oamenilor dintr-o anumită epocă culturală Percepția asupra lumii se schimbă - apar și răsturnări, uneori foarte abrupte, în dezvoltarea stilistică a artei Dar toți oamenii din aceeași cultură percep lumea exact în același mod? Și dacă nu, cum afectează acest lucru unitatea stilului artistic? Există o diferență esențială în acest sens între culturile antice și cele noi Stilurile civilizațiilor timpurii erau foarte rigide Despre limbajul imaginii nu a cunoscut abateri semnificative de la principiile și regulile generale, nicio variație individuală Artistul egiptean antic, desigur, ar putea fi mai mult sau mai puțin talentat Dar nici cei mai talentați nu au încălcat metodele obișnuite de reprezentare sau tehnici de compoziție Lumea egiptenilor este stabilită o dată pentru totdeauna, definită strict și clar Omul este înscris rigid în sistemul social existent Dezvoltarea artei a fost atunci extrem de lentă Aceleași posturi și gesturi, semne și situații s-au repetat la nesfârșit Modificări minore s-au acumulat nici măcar de secole, ci de milenii În Grecia antică, arta s-a dezvoltat mai rapid, reflectând natura mai fluidă a societății În epoca sa clasică, putem distinge și individualitățile creative ale mai multor maeștri majori Cu toate acestea, munca lor nu a depășit cadrul destul de îngust al stilului care se dezvoltase până atunci Arta antică a rămas extrem de integrală în principiile și formele sale generale În diferite epoci, în diferite culturi, personalitatea artistului, stilul și temperamentul său, doar viziunea sa inerentă asupra lumii s-a putut manifesta diferit în creațiile sale Relația dintre universal și personal în artă s-a schimbat Pe măsură ce personalitatea a devenit conștientă de relativa independență în societate, artistul a dobândit un anumit grad de libertate creativă, a putut, în anumite limite, să dea frâu liber imaginației sale, manifestări ale sentimentelor individuale El nu mai simțea munca sa ca o implementare directă a voinței divine superioare care stau deasupra lui Manifestările în artă de diferite tendințe spirituale, uneori conflictuale în societate, au devenit mai libere și mai variate Dezvoltarea artei a devenit mai complicată, iar stilul său a încetat să mai fie irezistibil de rigid, o dată pentru totdeauna o normă dată În limitele sale, au coexistat fenomene artistice, în unele privințe legate - unite de spiritul timpului lor, dar în unele privințe și semnificativ divergente Individualitățile celor mai talentați maeștri se manifestă mai liber și mai strălucitor, transmițând adesea descoperirile și descoperirile lor personale studenților și adepților mai puțin independenți În raport cu arta din ultimele trei secole, istoricii preferă adesea să vorbească nu despre stiluri, ci despre anumite tendințe artistice Direcția diferă de stil tocmai prin aceea că nu devine o normă generală pentru cultura artistică a vremii sale și a țării în ansamblu, ci ia naștere și se dezvoltă alături de alte direcții, uneori brusc ostile O tendință atât de caracteristică și importantă, dar departe de a fi cuprinzătoare în arta ultimei treimi a secolului al XIX-lea a fost impresionism Și o imagine deosebit de complexă a apariției, luptei reciproce și dispariției a numeroase tendințe - fie avangardiste, adică inovatoare, ferm îngrădite de principiile artei din trecut, fie, dimpotrivă, tradiționale, străduindu-se să păstreze și a restabili moștenirea marilor culturi din trecut - ne arată dezvoltarea artistică pe tot parcursul secolului XX treizeci Fundamentele alfabetizării artistice cea mai importantă trăsătură a culturii artistice, care o deosebește de toate celelalte forme ale vieții spirituale a societății, este durata ei infinită tinereţea impactului ei Creațiile secolelor trecute nu numai că continuă să fie onorate alături de cele nou create, dar și în mare măsură păstrează ! ne relevanța sa Adică rămân vii, capabili să captiveze privitorul, care este familiarizat cu imaginile artei de mai târziu, create secole sau chiar milenii mai târziu Dacă, să zicem, vederile astronomice ale vechilor egipteni sau greci sunt acum doar de interes istoric, complet ascunse și anulate de realizările sale incomparabil de complete, precise și profunde ale științei moderne, atunci cu arta situația este diferită Indiferent cât de departe ar fi mers arta de astăzi față de cea de atunci, tot nu o poate înlocui și o forța să iasă Dimpotrivă, tocmai în neasemănarea sa cu noul rămâne pentru noi prima oglindă a lumii apuse, permițându-ne să ne unim gândurile și sentimentele ei Atitudinea față de trecut, întruchipată în monumentele artei sale, este un proces istoric fals De asemenea, se schimbă de-a lungul deceniilor și secolelor Treptat, capacitatea noastră de a comunica cu creaturi nu numai plăcute în spirit, ci și exotice, adică teribil de îndepărtate în spațiu și timp, culturi străine spiritual, se extinde Pe măsură ce sfera artei moderne se extinde, polifonia și multilingvismul ei crește, suntem mai puțin stânjeniți de neobișnuirea și neasemănarea acestor limbaje artistice îndepărtate și străvechi, suntem atrași de neobișnuirea acelor lumi în care ne pot conduce Relevanța artei vechi, capacitatea ei de a participa activ la viața artistică contemporană, este în mod natural legată de tendințele culturii actuale Ea caută adesea sprijin în trecut, își alege prieteni și mentori acolo Prin urmare, unele epoci și stiluri se dovedesc brusc a fi extrem de importante și incitante pentru ea, în timp ce altele se estompează în umbră pentru un timp, trăind o perioadă de indiferență Unul dintre stilurile trecutului trezește uneori invidia descendenților Ei văd în ea armonia pierdută, profunzimea inaccesibilă, perfecțiunea, care trebuie abordată din nou Așa a fost și cu moștenirea antică din Renaștere La sfârșitul Evului Mediu, antichitatea părea a fi "epoca de aur" pierdută a culturii și au început să o imite cu sârguință Cu toate acestea, spiritul și stilul noii ere erau de fapt foarte diferite de cele din antichitate Ceea ce i se părea ea însăși a fi ucenicie și imitație, în realitate a format o artă complet diferită, nouă și vibrantă Spre aceeași antichitate, dar într-un mod diferit și spre celelalte laturi ale ei, clasiciștii s-au întors mai târziu Dar romanticii de la începutul secolului al XIX-lea s-au îndrăgostit de Evul Mediu respins de Renaștere Ei au văzut în el (totuși, nu tocmai pe bună dreptate) rădăcinile culturilor lor naționale, o caracteristică vie, o originalitate unică a obiceiurilor și costumelor, forța pasiunilor Direcția artistică îi leagă pe cei apropiați de spirit, simțind în mod similar, înțelegând în mod egal scopurile și metodele artei lor, artiștii - Despre limbajul imaginii Împreună, împreună, le este mai ușor să pună în aplicare aceste principii, să-și deschidă propriul drum printre tendințele și curentele opuse Între timp, însăși multiplicitatea modalităților posibile de dezvoltare creativă, care este din ce în ce mai evidentă în arta Noului și mai ales a timpurilor moderne, întărește în noi înțelegerea că formele artistice nu au fost stabilite din veac de forțe divine superioare, că schimbarea şi dezvoltarea lor este una dintre expresiile inevitabile şi necesare ale dezvoltării spirituale a societăţii Diversitatea lor nemărginită actuală este un rezultat natural al eliberării individului de sub jugul dogmelor și stereotipurilor vechi de gândire Din ce în ce mai mult, telespectatorii de astăzi se obișnuiesc să caute și să aprecieze într-o lucrare nu ceea ce este comun, care o unește cu multe altele, ci ceea ce este special, care întruchipează individualitatea unică a artistului Până la urmă, asta îl apropie de noi, îl face pe interlocutorul nostru viu Fundamentele alfabetizării artistice Capitolul II OBIECT, SPAȚIU, IMAGINE Imaginea unei figuri umane într-un avion Față și profil Imaginea poate fi la fel de tridimensională, de voluminoasă ca și lucrul în sine, pe care ni-l reprezintă Aceasta este o sculptură Dar poate transmite aspectul unui obiect pe o suprafață bidimensională - cel mai adesea plană Așa este imaginea, picturală, grafică (în desen, în gravură) sau fotografică Sculptura poate fi plimbată, văzută din lateral, din față, din spate, privită din multe poziții intermediare O imagine plată ne arată doar o latură a unui lucru Dacă o persoană dintr-un portret este în fața noastră, nu îi vom putea vedea ceafă și putem doar ghici despre profil Artistul trebuie să aleagă cum să ne arate de ce parte să-și îndrepte personajul și orice obiect reprezentat către privitor Printre numărul infinit de rotații posibile, există două poziții bine definite ale figurii umane pe planul pictural - în față și în profil În ambele, figura este cu siguranță asociată cu acest plan și este în mod clar legată de privitor Față în față înseamnă față în față cu noi, ochi în ochi Aceasta este o poziție foarte importantă pentru arta comunicării directe Vă permite să vedeți în caracterul interlocutorului nostru Așa este, de exemplu, înfățișată o zeitate, la care se poate adresa cu o rugăciune și o cerere Poziția în față creează o senzație de imobilitate, odihnă strictă Din profil sau lateral, dimpotrivă, aceasta este o poziție convenabilă pentru transmiterea mișcării Silueta, parcă, alunecă de-a lungul avionului, trece pe lângă noi, aleargă, călărește sau călărește într-un car În cele din urmă, aceeași poziție permite două personaje să comunice între ele Prieten convertit Obiect, spațiu, imagine unui prieten, ei vorbesc sau se bat, oferă și acceptă cadouri, unul îl salută pe celălalt Deci, locația profilului este convenabilă pentru narațiune, vă permite să spuneți o poveste Aceste poziții nodale - în față și în profil - sunt, desigur, nu numai la oameni, ci și la animale Deci, din profil pare firesc să desenezi un cal în galop Și multe lucruri făcute de om au aceleași întorsături non-aleatorie - la un scaun, de exemplu, sau la un dulap Și masa are, de asemenea, o poziție "frontală", dar, poate, nu se distinge de "profil" Fațada casei, vizibilă de aproape, este și ea un front Și toate astfel de poziții stabile și clare ale figurilor și obiectelor din avion ajută la organizarea unei ordini clare în imagine Între timp, așa cum am menționat deja, nici fața, nici profilul nu reprezintă figura umană cu suficient de completă - este imposibil să o caracterizați într-o imagine plată la fel de exhaustiv ca într-una tridimensională Dar totuși, ar fi fost oarecum mai complet transmis doar prin poziții intermediare - rotiri "trei sferturi", combinând într-o oarecare măsură elementele din față și ale profilului Acesta este, parțial, motivul pentru care ambele poziții cheie, răspândite în imaginile antice, nu sunt deloc dominante în arta New Age Cu toate acestea, ideea aici nu este doar "incompletitudinea" unor astfel de imagini Mai important, artistul contemporan vrea de obicei să înfățișeze o persoană care trăiește liber în spațiu, oferindu-i posibilitatea de a se mișca în orice direcție El caută poziții naturale, neconstrânse pentru figura umană și, prin urmare, o smulge din plan, îi oferă viraje mobile, la infinit complexe Spațiul imaginii este construit într-un mod complet diferit decât în arta antică Primește o a treia dimensiune - adâncimea, se extinde undeva dincolo de suprafața picturală Imaginea unei persoane în arta Egiptului antic Nimic din toate acestea nu era cunoscut și artiștii din primele etape ale dezvoltării culturii umane nu au aspirat la acest lucru Ei au conceput mișcarea figurii înfățișate doar ca alunecând de-a lungul planului, privirea ei fiind și ea întoarsă de-a lungul acestuia sau perpendicular către privitor Între timp, nici chipul și profilul "curate" nu i-au satisfăcut întotdeauna În arta Egiptului Antic, aparținând acestei etape arhaice, și în același timp foarte dezvoltată, bogată și complexă, în felul ei foarte perfectă, a fost dezvoltată o metodă particulară de reprezentare sintetică a Omului pe plan Acesta nu este un front și nu un profil, cu toate acestea, nu este o tură de trei sferturi intermediară între ele Să aruncăm o privire mai atentă la una dintre aceste imagini Aceasta este figura unei tinere, tăiată în relief aproape plat într-o suprafață de piatră cioplită A fost făcută incredibil de mult timp în urmă - cu mai bine de patru milenii în urmă, într-un moment numit epoca Vechiului Regat din Egipt Nu Fundamentele alfabetizării artistice ■ Relief de la Templul lui Sebek și Khorur de la Kom Ombo Egipt, secolul al II-lea lo n e Obiect, spațiu, imagine se îndoiește că a fost creat de un artist talentat și foarte priceput Linia de contur curge atât de lină și moale, conturând această siluetă zveltă într-o rochie subțire, strânsă, aproape invizibilă, proporțiile sunt atât de frumoase și cele câteva detalii sunt fin tuns Dar principiul locației sale în avion este ciudat pentru noi Capul și picioarele sunt întoarse în profil, în timp ce umerii sunt în față Ochiul este în față, contrazice întoarcerea feței, pieptul este de profil, se ceartă cu întoarcerea umerilor, se dovedește a fi aproape sub axilă În mod similar, este construită imaginea zeului Sebe-ka - o figură masculină cu cap de crocodil Cap în profil, trunchi în față, picioare în profil Între timp, impresia generală a figurii, până când te uiți în toate aceste detalii, este solidă și foarte clară Se poate observa că combinarea diferitelor rotații într-o singură figură nu este întâmplătoare aici, ci servește scopului celui mai complet și clar transfer al formelor corpului uman pe plan Dezvoltate de arta egipteană antică deja în momentul formării sale, aceste tehnici au fost fixate de tradiție și utilizate în ea de mii de ani Încă de la începutul secolului nostru, egiptologii s-au certat aprins despre cum ar trebui să fie înțelese astfel de imagini Încercările de a determina poziția unei persoane în spațiu din ea, de a interpreta postura sa prin analogie cu arta vremurilor de mai târziu, cunoscută nouă, au eșuat, au dus la ambiguități și contradicții Uneori s-a dovedit că faraonul ținea o armă în mâna greșită în luptă, mâna dreaptă a fost confundată cu cea stângă și s-a presupus că figura era înfățișată din spate Întoarcerea trunchiului părea neclară - dacă a fost dată într-un profil curat sau într-o viraj complexă, permițând cea mai reușită conexiune a umerilor cu picioarele și realizând integritatea necesară a impresiei generale Unii cercetători au văzut clar această integritate în reliefurile și frescele egiptene și au încercat să explice cum se realizează cu această metodă de reprezentare Alții, incapabili să armonizeze diferitele părți ale figurii între ele, au hotărât că aici există doar o combinație de părți separate, diferit întoarse ale corpului uman, luate parcă separat Poate, au spus ei, ar trebui să fie "citite" în părți, "ca o scrisoare", fără a încerca să le combine în ceva Întreg Pentru a ne elibera de aceste contradicții, întrebarea în sine trebuie pusă altfel Dar artistul egiptean avea nevoie de un anumit punct de vedere asupra figurii umane, a înfățișat-o dintr-o parte - față, lateral, spate? Sau ai văzut totul deodată, voluminos și întreg? Desigur, este imposibil să descrii un obiect tridimensional pe un plan în întregime O parte a ei rămâne ascunsă Între timp, maestrul egiptean trebuie să transmită exact întreaga persoană, așa cum și-o imaginează, și nu o vedere despre ea dintr-o parte Mai mult, în cea mai mare parte, el îl înfățișează într-o anumită acțiune, în mișcare Iar mișcarea, după cum știm deja, este transmisă în plan printr-o imagine de profil Prin urmare, elementele de profil din imaginea plată egipteană predomină Dar fiecare parte a corpului trebuie să apară în fața noastră clar și complet, fără abrevieri și retrageri în profunzime, ceea ce această artă nu le cunoaște Totul trebuie Fundamentele alfabetizării artistice 'aici, în acest avion, nu în fața și nici în spatele lui Prin urmare, umerii sunt dați = față, mișcările ambelor mâini, niciodată ascunse în spatele corpului, sunt clare și definite Artistul a descris o persoană nu în mod spațial - în ceea ce privește poziția și tura sa - ci mai degrabă constructiv, conectând părțile figurii între ele într-un anumit mod și transmițând în mod clar acțiunile sale: mirosind o floare sau trăgând un arc, purtând o încărcătură sau cântând la harpă În alte cazuri, în funcție de poziția mâinilor, umerii pot primi și o formă diferită, mai puțin dezvoltată Dar mișcarea va fi în continuare direcționată de-a lungul planului, iar acțiunea este exprimată clar Întrebarea a apărut adesea printre cercetătorii artei egiptene dacă creatorii ei au fost capabili să descrie un profil strict Deci, a fost punerea în scenă extinsă a figurii singura modalitate prin care aceștia pot înfățișa o persoană într-un avion sau a fost un dispozitiv artistic conștient care avea un scop specific? Figuri umane transformate într-un profil clar au fost găsite în arta egipteană antică Dar, în cea mai mare parte, acestea nu erau imagini cu oameni vii, ci cu statui sau mumii Aparent, umerii desfășurați în ochii egiptenilor au informat corpul uman despre mobilitate, capacitatea de a acționa Într-adevăr, în acest caz, ambele mâini erau la vedere și a fost posibil să se arate cu deplină distincție mișcarea fiecăreia dintre ele Modul egiptean de a descrie o persoană într-un avion a fost inerent nu numai în această țară (deși a fost cel mai clar dezvoltat aici), ci, în general, într-un anumit stadiu incipient al dezvoltării culturii Poate fi găsit și printre alte popoare ale Orientului Antic, de exemplu, în țările din Asia de Vest și, uneori, chiar mai târziu, în arta medievală Scene cu mai multe figuri în arta egipteană compoziție extra-spațială Dar dacă egiptenii au descris o persoană ca aceasta "în general", din niciun punct de vedere specific, atunci cum ar putea ei să transmită într-un plan o scenă întreagă în care acționează mai mulți (și adesea foarte mulți) oameni? Compoziția obișnuită a reliefului sau a frescei egiptene este construită cu totul altfel decât în arta ulterioară, familiară nouă Egiptenii au împărțit întreaga suprafață picturală cu linii orizontale în mai multe curele lungi și au umplut fiecare dintre ele cu o multitudine de figuri și obiecte Personaje identice, aproape nedistinse, se mișcă într-un șir nesfârșit: unii conduc vite, alții poartă diverse obiecte, lucrează sau dansează, cântă la instrumente muzicale Ca urmare, întregul avion este umplut uniform și dens, conținând o mulțime de episoade separate Dar în masa lor, personajele principale se disting clar - zei și conducători: faraonul cu soția sa sau nobilul care este îngropat într-un mormânt acoperit cu astfel de fresce Toate sunt reprezentate de câteva ori mai mari decât celelalte Obiect, spațiu, imagine nu incap in curelele inguste rezervate oamenilor obisnuiti În cea mai mare parte, restul servește acestor personaje principale, le aduc cadouri, încântă ochiul cu dansuri și urechea cu muzică Toate acestea sunt descrise extrem de clar, expresiv și concret Și, în același timp, la o examinare mai atentă, nu se încadrează în niciun spațiu unic, fuzionat Vedem că într-una din centuri hamalii merg în filă, unul după altul Ei bine, unde sunt cei care sunt înfățișați cu o centură deasupra sau cu o centură dedesubt? Lângă acestea sau poate în față și în spatele lor? Adică ar trebui să percepem toate aceste curele deodată, ca o singură scenă, sau să le "citim" ca pe o inscripție, rând cu rând, rând cu rând? Acțiunea are loc în zone diferite în același timp sau secvenţial? Nu este întotdeauna clar Aparent, totuși, imaginile sunt mai corect înțelese ca simultane De exemplu, prizonierii cu mâinile legate urmează unul după altul Și frânghiile legate de curele lor sunt ținute în mâinile câștigătorilor, mergând cu un nivel mai sus Asta înseamnă că putem plasa mental aceste două rânduri de imagini la același nivel, unul este mai aproape de noi, celălalt este mai departe Dar nici asta nu merge întotdeauna Iată un relief cu totul uimitor: mai multe capre mănâncă ramurile unui copac mare, care ocupă înălțimea a până la trei curele Dar dacă în cea de jos ciupesc ramurile inferioare, atunci în cea de sus mănâncă vârful capului, la care nu puteau ajunge de la pământ Toate acestea nu ne permit să presupunem că egiptenii și-au desfășurat poveștile într-un spațiu anume, transmis pe un anumit plan, deși pictură cu mai multe figuri Sarcofag în formă de mumie al egipteanului Taset Lemn, vopsea, aurire Egipt secolele III-I î Hr Fundamentele alfabetizării artistice ar și condiționat Mai degrabă, acestea sunt imagini extra-spațiale, adică acelea în care obiectele și personajele individuale au fost înfățișate indiferent de locul pe care îl ocupă în lumea din jurul lor, dar au fost conectate între ele doar prin unele acțiuni generale, un complot În unele locuri, totuși, se pot întâlni astfel de grupuri apropiate de figuri în imaginile egiptene antice, în care o figură o ascunde parțial pe cealaltă și, prin urmare, este mai aproape de privitor Nu înseamnă asta că artiștii egipteni au reușit să transmită, cel puțin cu ajutorul unor astfel de intersecții și suprapuneri reciproce, cea de-a treia dimensiune a spațiului, profunzimea lui? Într-adevăr, ei au putut observa în natură suprapunerea vizuală a figurilor unele peste altele și, transferând aceste observații în plan, au putut să "abrevieze" o mulțime de oameni, limitându-se doar la figurile din față și contururile duble ale acestora stând mai departe ieșind din spatele lor În același mod, dublând numărul capetelor și picioarelor cu un singur corp, au înfățișat o echipă de cai Chiar și în aceste cazuri, mai complexe, artistul a pornit aparent din reprezentări aritmetice simple, din numărarea cifrelor, și nu din geometria unui singur spațiu care le conține Prin urmare, atunci când descrie un grup de oameni, el a împletit și amestecat adesea picioarele și brațele lor în așa fel încât să nu fie absolut în realitate Evident, el nu avea încă acest concept de spațiu ca o integritate continuă care există independent de obiectele care îl umplu Prin urmare, însăși sarcina de a-l portretiza nu a apărut În mod similar, aritmetica antică nu cunoștea zero ca valoare definită: nu era un număr, ci absența lui Caprele care mănâncă un copac Relief Piatră Ser Sh mii î Hr Obiect, spațiu, imagine numere, adică "nimic" Așa se face că spațiul în arta antică nu era un lucru, ci absența unui lucru, golul - "nimic" "Ceva" a fost întotdeauna descris, având calități obiective pe care "golicul" nu le posedă Cucerirea spațiului Imaginile, pe care pe bună dreptate le putem numi spațiale, au apărut, aparent, în epoca antichității, în arta Greciei antice și a Romei antice Dar aceste culturi ne-au lăsat foarte puține monumente de pictură și desen Iar ceea ce s-a păstrat, aproape fără excepție, aparține domeniului artelor decorative, servește drept ornament la ustensile și vesela Acestea sunt celebrele vaze pictate din Grecia antică De pe vremea romanilor au ajuns la noi si cateva picturi murale si podele mozaice din case bogate Și, în cele din urmă, până la sfârșitul erei antice, au supraviețuit câteva miniaturi de cărți (adică, ilustrații) ale monumentelor poetice ale Romei Antice Prin urmare, avem oportunități limitate de a judeca metodele antice de transmitere pe planul lumii tridimensionale Dar știm câteva lucruri despre ei În primul rând, se dovedește că, în diferite etape ale dezvoltării culturii antice, modalitățile de a descrie au fost diferite în mod semnificativ și uneori s-au dezvoltat foarte repede Pe vaze grecești Vil-VI secole î Hr construcția desenului este încă apropiată de cea egipteană Imagini de profil strict ale animalelor - lei, tauri și căprioare, printre care sfincși și grifoni fantastici - rulează în jurul corpului navei în mai multe centuri orizontale Scenele mitologice pe vaze din secolul al VI-lea, nemai împărțite în curele, rămân încă plate Astfel de picturi murale sunt numite figuri negre În ele, imaginile de profil ale oamenilor și animalelor sunt umplute în întregime cu lac negru strălucitor, iar detaliile desenului sunt zgâriate de-a lungul acestuia cu o linie subțire Siluetele negre clare pe suprafața roșiatică a lutului ars nu creează o impresie de profunzime Dar în a doua jumătate a aceluiași secol al VI-lea, pictura în vază cu figuri negre a început să fie înlocuită cu pictura cu figuri roșii Aici, nu a mai fost lăcuit desenul, ci fundalul Figurile de linie ușoare și flexibile desenate pe ea au primit mult mai multă viață și libertate Nu mai puteau fi strict de profil, noua modalitate de a descrie ipostaze complexe transmise convingător, jumătăți de ture relaxate ale personajelor care vorbesc între ele O astfel de slăbiciune a eliberat figurile reprezentate de planeitatea lor anterioară, de atașarea lor rigidă de suprafața picturală Ei trăiesc acum nu numai din el, în jurul lor există un anumit spațiu care le oferă această libertate de acțiune Aici este Pelik cu Rândunica, o vază celebră din secolul al VI-lea î Hr opera maestrului atenian Euphronius Înfățișează o conversație plină de viață între un tânăr, un soț matur și un băiat care a văzut o pasăre zburătoare Toți trei s-au întors spre ea, arătându-și degetele spre ea Lac neted care acoperă suprafața vasului, Fundamentele alfabetizării artistice Pslika cu o rândunica Ceramica, pictura cu figuri roșii Grecia secolul al VI-lea î Hr Obiect, spațiu, imagine s-a dovedit a fi adâncimea, aerul în care flutură rândunica Egiptenii nu cunoșteau o asemenea profunzime, deși erau capabili să dea imagini destul de complexe imaginilor oamenilor muncitori Bărbatul care conducea capra, într-un relief egiptean antic, s-a întors spre el cu ambele brațe întinse pe spate Dar umerii îi rămân turtiți, toate mișcările sunt direcționate, deși în direcții diferite, dar strict de-a lungul planului Spațiul picturii cu vază cu cifre roșii nu este profund De obicei, este transmis doar de mișcările oamenilor care acționează în ea, aproape fără detalii ale situației, în orice caz fără niciun fundal sau fundal pictural În același timp, scaunul este înfățișat strict de profil, astfel încât doar două dintre picioarele sale sunt vizibile, și nu patru, altarul este în față, laturile sale nu sunt afișate Artistul încă își imaginează totul ca fiind legat de suprafața vazei, își construiește acțiunea paralelă cu aceasta Și numai pe unele vaze din secolul al IV-lea î Hr vedem pentru prima dată imagini ale unui portic (o colonadă deschisă) sau a unui altar de formă cubică, construit în așa fel încât să putem vedea pe lângă fața și lateralul acestora Plecarea acestui plan lateral al obiectului în adâncurile spațiului, o privire la el lateral, și nu direct, este transmisă aproximativ așa cum am face-o: printr-o distorsiune bruscă a marginilor sale orizontale Așa că grecii au descoperit unghiul, adică reducerea vizuală a părților obiectului care se îndepărtează de privitor în depărtare Aceasta a fost o descoperire remarcabilă, deoarece au fost unghiurile care ar sta la baza majorității modalităților ulterioare de a transmite adâncimea spațiului tridimensional Posibilitățile noii tehnici au fost pe deplin apreciate de artiștii Romei Antice În ruinele vechiului oraș roman Pompei, acoperit cu cenușă în timpul erupției Vezuviului din anul , minunate picturi murale din vile bogate au fost păstrate și descoperite de arheologi Datorită unghiurilor, pereții păreau să devină transparenți, în spatele lor se deschidea ochiului adâncimea unor spații arhitecturale complex organizate - încăperi decorate elegant, de formă complexă, despărțite de coloane zvelte, uneori cu mai multe niveluri În spatele ferestrelor uriașe pictate se înălțau structuri bizare cu statui pe cornișe Studiind cu atenție picturile arhitecturale pompeiane, puteți observa că unghiurile nu sunt folosite foarte consistent în ele Liniile paralele care intră în adâncime în unele cazuri converg, în timp ce în altele rămân paralele Părți separate ale încăperii sunt reprezentate parcă separat, deoarece nu puteau fi văzute în același timp, din același punct de vedere Într-un cuvânt, romanii nu și-au adus modurile de transmitere a profunzimii spațiului într-o ordine armonioasă comună, astfel încât acest spațiu părea cu adevărat unitar, iar construcția imaginii uneia dintre părțile sale nu contrazicea modul în care cealaltă, aflată în apropiere , este reprezentat Și deși legăturile acestor părți au fost făcute cu foarte multă pricepere și sunt aproape insesizabile ochiului, ceva din picturile pompeiene încă ne îngrijorează ochii, obișnuiți cu imagini mai stricte S-ar părea că a mai rămas doar un pas pentru a descoperi perspectiva - un sistem strict și integral de reprezentare a adâncimii spațiale pe un plan Fundamentele alfabetizării artistice Craterul în formă de cupă este o legătură din mitul Ifigeniei din Tauris Maestrul lui Lycurgus Grecia BINE î Hr e Obiect, spațiu, imagine - Dar cultura romană antică nu a reușit Și nu pentru că ar fi fost prea complicat sau a necesitat niște cunoștințe matematice încă neacumulate Noua epocă istorică și culturală iminentă - Evul Mediu - aceste jocuri în iluzia profunzimii spațiale s-au dovedit a fi nici necesare și nici interesante Avea nevoie de altceva Între timp, arta medievală a crescut pe pământul antichității Depășind-o, a folosit totuși, în felul său, reelaborarea multor realizări Acest lucru este valabil și pentru metodele de construire a unei figuri umane pe un plan și pentru utilizarea unghiurilor, deși limitate, dar totuși oferind imaginii o anumită spațialitate Spațiu pictogramă În Evul Mediu, arta vizuală europeană (inclusiv rusă) a devenit predominant religioasă, nu numai în subiecte, ci și în scopul ei A fost asociat cu ritul bisericesc, a jucat un anumit rol în acesta Pe icoane, precum și pe pereții, stâlpii și bolțile bisericilor și pe paginile cărților liturgice, ele înfățișau nu oameni obișnuiți, ci sfinți, cărora credința îi îndemna să se roage Ei nu s-au uitat doar la icoană - prin ea o persoană s-a întors către Dumnezeu și către sfinții săi patroni Imaginile lor erau destinate direct unei astfel de comunicări Și această împrejurare a determinat întregul caracter al operei Sfântul Nicolae pe icoana Novgorod din secolul al XII-lea este înfățișat strict în față, pe un fundal neted placat cu argint El este înscris îndeaproape în tabla lui mare, astfel încât umerii săi se sprijină pe câmpuri înguste care servesc drept cadru pentru imagine Așadar, sfântul pare să fie împins aproape de noi, imaginea lui este, parcă, la același nivel cu planul scândurii sau chiar iese oarecum în afară Și întregul sistem de pictură cu icoane se opune sentimentului de profunzime spațială Culorile dense, plictisitoare, o siluetă strictă conturată fin și o mulărire rotundă și moale a capului sfântului îl apropie mai degrabă de noi În cele din urmă, cercul alb din jurul capului său a fost acoperit anterior de un halou - o imagine de strălucire, probabil metalică, urmărită și aurita Un halou voluminos, în relief, a fost amplasat în fața plăcii, în spațiul cosmic Despărțindu-se de fundalul plat argintiu, Nikola este întors spre exterior, către enoriașul care vine la templu, recurgând la patronajul său El îl așteaptă, știe despre el, îl binecuvântează cu mâna ridicată și îi este deschis pentru părtășie în rugăciune Planul pictural care rămâne, parcă, în spatele sfântului, nu servește drept obstacol în calea acestei comunicări Nu-l împiedică să părăsească lumea cealaltă, unde locuiește în general, spre cel care are nevoie de el O impresie asemănătoare o produc și figurile sfinților, înfățișate în plină creștere pe icoane sau direct pe peretele templului, în ciuda faptului că picioarele lor sunt înfățișate într-o scurtătură clară, asemenea taburetului pe care stau de obicei Aceste unghiuri sunt o rămășiță a vechiului, spațial Fundamentele alfabetizării artistice Nicolae Făcătorul de Minuni Icoana Novgorod tempera Rusia secolul al XII-lea Obiect, spațiu, imagine - z Buna Vestire Ustyug Pictogramă tempera Rusia secolul al XII-lea Fundamentele alfabetizării artistice sistemele de imagine, iar în arta medievală principiul general al transferului spațiului a devenit, după cum vedem, complet diferit, iar unghiurile din acesta nu sunt întotdeauna adecvate În orice caz, ele nu servesc acum construcției generale a spațiului, ci caracterizează doar unele părți ale figurii (asezarea picioarelor) sau obiecte individuale, în cea mai mare parte având o anumită formă geometrică - o masă, un fotoliu, o suport de lectură pentru o carte, un sicriu, părți de clădiri, pietre și pietre în imagini ale naturii În multe cazuri, icoana înfățișează evenimentele Evangheliei, conduce o poveste vizibilă despre ele Buna Vestire Ustyug din secolul al XII-lea înfățișează înfățișarea Arhanghelului Maicii Domnului El îi adresează mesajul, întinzându-și mâna dreaptă, dar Maica Domnului este înfățișată într-un față aproape clar: cu capul plecat, privește spre privitor Și arhanghelul însuși nu este înfățișat deloc în profil, pe jumătate întors spre noi Se pare că în această compoziție se presupune încă un al treilea participant invizibil Acesta este un spectator care este conceput nu ca un observator din exterior, care este în afara a ceea ce se întâmplă, într-o altă lume, ci ca un martor despre care se știe și căruia i se adresează actorii Celebra "Trinitate" de Andrei Rublev înfățișează trei îngeri care i-au apărut strămoșului Avraam Ei stau la masa pe care stă castronul, mai degrabă Andrei Rublev Treime Pictogramă tempera Rusia secolul Obiect, spațiu, imagine un simbol decât o imagine a răsfățului pe care l-a oferit După semnificația complotului și, de asemenea, în funcție de aranjarea figurilor - îngerul mijlociu este în spatele mesei, cei extremi sunt în fața ei, stau în jurul mesei, dar toți trei sunt întoarse cu fața către noi Aici se vede deja clar că spațiul pictogramei nu este asemănător cu cel obișnuit Are propriile sale legi de construcție, care în orice caz permit să nu izoleze lumea interioară a icoanei de privitor, ci să o deschidă pentru a-l întâlni După ce am analizat multe pictograme, inclusiv pictograme cu mai multe figuri cu un complot complex, aproape niciodată nu vedem imagini de profil în ele Aici caii sunt înfățișați din profil, dar călăreții de pe ei încearcă mereu să se întoarcă pe jumătate spre noi Sfinții care vorbesc între ei stau sau stau astfel încât să ne includă în conversația lor Și chiar și mulțimile de oameni care s-au adunat în fața tronului Fecioarei și o slăvesc, stau aproape cu spatele la tron, dar pe jumătate întors către noi Prin urmare, se poate spune că compoziția icoanei cu mai multe figuri seamănă cu scena unui teatru vechi, unde actorii și-au îndreptat remarcile adresate partenerului, nu în direcția acestuia, ci în sală, către privitor Dar cum funcționează această lume ciudată, care, desigur, nu este o reflectare directă a spațiului vizibil, real? Să remarcăm, în primul rând, unitatea sa Ea distinge clar icoana de compozițiile egiptene în afara spațiului, unde lumea este împărțită în plat Femei purtătoare de mir Pictogramă tempera Rusia BINE Fundamentele alfabetizării artistice Transformare Pictogramă tempera Rusia secolul al XIV-lea Obiect, spațiu, imagine panglici lungi, iar figurile din fiecare dintre ele sunt întinse pe un plan În icoană, de regulă, nu există astfel de goluri spațiale; o acțiune complexă este organizată ca ceva unificat Mișcarea este reprezentată nu numai de-a lungul planului, ci și de sus în jos sau în diagonală ("Transfigurarea", "Coborârea de pe cruce") Planurile sunt percepute clar - aproape, mijloc și departe, adică locația figurilor este mai aproape de privitor, la mijloc și departe de el În cele din urmă, există imagini prescurtate, adică mergând oblic în adâncurile spațiului Deci, întors în diagonală sicriul gol al Hristosului Înviat în icoana Femeii Mironosițe Cunoscând însă scurtări și planuri, pictura icoană medievală nu a recurs totuși la reducerea în profunzime a figurilor și a obiectelor pentru a transmite distanțe Spațiul său se desfășoară mai degrabă în sus decât în depărtare: deplasându-ne din prim-plan spre departe, ne transpunem privirea mai sus Cifrele din planurile îndepărtate nu diferă de cele apropiate nici ca mărime, nici prin minuțiozitatea și detaliile imaginii Uneori, cele "depărtate" sunt desenate chiar mai mari decât cele "aproape" Acest lucru vă permite să nu le pierdeți în adâncurile spațiului, să le mențineți capabile, precum și plasate în față, să trateze privitorul la o distanță apropiată, aproape Un astfel de efect de divergență a liniilor paralele și de mărire a figurilor în profunzimea imaginii se numește perspectivă inversă, spre deosebire de perspectiva "directă" sau "științifică" pe care arta New Age a dezvoltat-o pentru sine Uneori, acest termen este folosit și într-un sens mai larg, desemnând întregul sistem de construcție spațială a icoanei în ansamblu Totuși, trebuie avut în vedere că, spre deosebire de perspectiva "directă", "inversa" nu este deloc o metodă picturală strictă și armonioasă Apare în arta medievală doar parțial, în locuri, cel mai adesea unde forma geometrică distinctă a obiectelor o face remarcată Iconografia nu s-a străduit deloc pentru acea integritate a unui singur spațiu pictural, care s-a dovedit a fi necesară pentru pictorii secolelor următoare Intriga sa ar putea acoperi atât pământul, cât și cerul, să unească momente diferite de timp, iar episoadele secundare au fost înfățișate ca în același spațiu, dar mai mici, la o scară diferită În același timp, spațiul gol a rămas pentru pictorul de icoane, ca odinioară pentru vechiul egiptean, ceva inutil, lipsit de conținut, "nimic", iar acesta își umple întreaga tablă cu acțiune, figuri, reducând fără ezitare golurile dintre ele si lasand doar putin pentru imagine ceea ce desemneaza scena actiunii - munti, cladiri, ocazional - copaci Trăsături similare sunt mai mult sau mai puțin caracteristice altor forme de spațiu pictural create în Evul Mediu Printre popoare diferite, atunci încă relativ slab legate între ele, de exemplu, printre perși, printre chinezi, aceste forme nu erau aceleași Dar toate au pornit nu din ceea ce artistul poate vedea dintr-un anumit punct de vedere, preselectat, ci din interacțiunea oamenilor reprezentați, din aranjarea reciprocă a figurilor și obiectelor, clădirilor și a naturii din jurul lor Fundamentele alfabetizării artistice Ordinea și natura acțiunii au determinat amplasarea tuturor acestor lucruri din planul imaginii, care la acea vreme nu era deloc ca o sticlă transparentă prin care se putea vedea lumea înfățișată Gama, această suprafață a rămas, parcă, locul vieții imaginii, scena acțiunii Planeitatea sa nu contrazicea profunzimea spațiului descris în mintea oamenilor medievali Împăratul Huingzong China XII a Obiect, spațiu, imagine Perspectivă La sfârșitul Evului Mediu, în secolele XIV - începutul XV în arta Europei de Vest, și mai ales în Italia, un interes arzător pentru lumea înconjurătoare, înfățișată în toată deplinătatea și concretetatea ei, reînvie și înflorește Atunci, poveștile tradiționale ale Evangheliei au început să fie transmise în pictură ca scene reale, bazate pe viață Aceste noi aspirații au necesitat crearea unui limbaj vizual special, necunoscut anterior, și în special capacitatea de a transmite în mod convingător adâncimea spațiului Tocmai acest obiectiv a servit noua metodă de aranjare a figurilor și obiectelor pe planul imaginii, care a fost dezvoltată de artiștii italieni din secolul al XV-lea - Renașterea timpurie Această metodă se numește perspectivă Știm deja că artiștii antici au abordat această metodă de reprezentare a adâncimii spațiale cu ajutorul prescurturilor Dar încă nu știau cum să aducă toate unghiurile într-un singur sistem, să coordoneze strict aranjarea spațială a figurilor și obiectelor individuale Și printre maeștrii Renașterii, construcția spațiului tabloului a primit o bază matematică strictă În ciuda faptului că legile imaginii în perspectivă au fost descoperite nu de matematicieni, ci de artiști și arhitecți în propriile lor scopuri creative, ei au abordat această sarcină ca oameni de știință și au creat o astfel de metodă de a construi spațiu pe un plan care ar putea fi reprodus în conformitate cu legi stricte ale geometriei De aceea perspectiva inventată de ei este adesea numită "științifică" - spre deosebire de alte moduri, mai puțin riguroase, de a transmite profunzimea folosind prescurtari Regulile perspectivei determină direcțiile liniilor arhitecturale în spațiul reprezentat, construcția contururilor și raportul dintre dimensiunile figurilor și obiectelor Prin urmare, o astfel de perspectivă este numită și "liniară" (spre deosebire de perspectiva aeriană, despre care vom vorbi în continuare) Și, în sfârșit, aceeași perspectivă este uneori denumită "directă", spre deosebire de perspectiva "reversă" a icoanei Nu este nevoie să detaliem aici regulile de perspectivă, așa cum este predată celor care învață să deseneze Este mai important să definiți sensul cel mai general al acestei metode de imagine Și constă în faptul că artistul își imaginează suprafața imaginii ca și cum ar fi transparentă, iar tot ceea ce este înfățișat pe ea este situat în spatele ei la distanțe diferite în depărtare "În primul rând, acolo unde trebuie să desenez, desenez un pătrat cu unghi drepte, cât vreau eu, și îl iau ca pe o fereastră deschisă, de unde mă uit la ce va fi scris pe el", spune Leon Battista Alberti, italian arhitect și artist al secolului al XV-lea, angajat în teoria picturii în perspectivă De fapt, dacă privești prin sticlă din orice punct fix, atunci fiecare obiect văzut în spatele lui va ocupa un anumit loc pe acest sticla Poate fi desenat Într-un astfel de desen, liniile paralele care intră în adâncime nu se vor dovedi a fi paralele - toate vor converge într-un punct Dimensiunile prezentate Fundamentele alfabetizării artistice obiectele vor depinde nu numai de dimensiunea lor reală, ci și de distanța fiecăruia față de ochii noștri În arta antică și medievală, era înfățișat doar ceea ce avea o formă îngustă, iar o aparență a spațiului înconjurător s-a format în jurul digurii datorită întorsăturii, mișcărilor și interacțiunii lor Gol, molid întinderea pământului și a aerului nu a fost transmisă, de parcă visele în sine nu ar exista Cu perspectiva, totul a devenit imediat diferit A apărut conceptul de punct de vedere, poziția ochiului, observând tot ceea ce este vizibil dintr-un anumit loc Po-pos și conceptul de distanță, care afectează natura imaginii, dimensiunea acesteia Astfel, spațiul însuși a devenit o realitate în artă, radiind amploarea și structura geometrică clară A încetat să mai fie "nimic" și nu a mai putut fi sărit, scurtat și răsturnat în mod arbitrar Acum era așezat în avans, iar oamenii, clădirile și lucrurile au fost plasate în el conform unor reguli matematice stricte Principiile perspectivei sunt predate viitorilor artiști și doar iubitorilor de pictură Ele au devenit o parte importantă a alfabetizării vizuale a New Age Între timp, un studiu al lucrărilor multor artiști care cunoșteau și foloseau cu pricepere aceste legi a arătat că le-au încălcat uneori Spațiul imaginii nu a fost construit chiar așa cum a recomandat geometria nepasională Fie bolțile sălii descrise se ridicau mai abrupte și mai înalte decât ar fi trebuit, fie scara figurilor nu corespundea în totalitate cu scara arhitecturii, fie reducerea lor în adâncime a avut loc diferit față de desenul exact necesar Nu există nimic surprinzător sau teribil în astfel de "amendamente" la regulile viitorului Ele nu anulează perspectiva, totuși, privitorul va percepe spațiul imaginii ca pe o adâncime integrală Ele sunt făcute pentru a spori expresivitatea compoziției, a evidenția ceva în ea, a trăda starea de spirit potrivită, a da mai multă solemnitate sau dramă sub-knug Până la urmă, perspectiva în pictură nu este un scop în sine, ci numai: fundul mijloacelor expresive ale limbajului artistic Utilizarea sa, ca orice în artă, este supusă sarcinii principale a artistului - crearea unei anumite impresii, exprimă atitudinea sa față de ceea ce descrie Lumină și aer Când artiștii au învățat să vadă spațiul și acesta a primit o anumită amploare, integritate și profunzime în artă, în el s-au dezvăluit și alte calități importante S-a dovedit că este pătruns de lumină, iar lumina are o anumită direcție Așadar, căzând pe figuri, conturează volumul acestora, întunecându-se în depresiuni și evidențiind pe x părți convexe pictate spre lumină (icoana avea uneori o notă de mulare volumetrică a titlului, dar ea nu cunoștea expresia, având direcția luminii) În prim-plan apăreau umbre, latura iluminată diferă de cea umbrită Obiect, spațiu, imagine Răspândit în depărtare infinită, până la orizont, spațiul s-a dovedit a fi acolo, în depărtare, nu complet gol Este umplut cu aer, deși transparent, dar înmoaie contururile obiectelor îndepărtate, evidențiind siluetele acestora și schimbând culoarea Pe fundalul picturilor lor, artiștii Renașterii au învățat să picteze munți îndepărtați din apropierea orizontului cu vopsea albastră strălucitoare - culoarea aerului Culorile contrastante, strălucitoare ale primului plan au fost înlocuite acolo, în adâncuri, de nuanțe ușoare de tonuri verzui-albastru Acest mod de a transmite profunzimea spațiului cu ajutorul evidențierii și schimbării culorilor se numește perspectivă aeriană În această pictură de perspectivă timpurie, aerul era încă întotdeauna transparent și clar, lumina zilei era curată și uniformă Nu cunoștea nici ploaia, nici ceața, nici amurgul Toate obiectele, chiar și cele îndepărtate, erau conturate clar Artistul era interesat de oameni și lucruri specifice, și nu de un fel de ceață cețoasă care adesea îi împiedică să se distingă Perspectiva aeriană, ca și cea liniară, a fost doar un mijloc de a transmite vizual adâncimea spațiului Distanța lui a fost plină de multe personaje ocupate, scene și obiecte Pe lângă personajele principale ale imaginii, luate mai departe, în profunzimea acesteia au existat multe episoade care uneori nu erau legate de intriga principală Acolo, în depărtare, în întinderile fondului peisagistic, erau sate și castele, biserici și mori, țărani care munceau la câmp și călători pe drum Ochiul privitorului putea rătăci și rătăci prin aceste întinderi de la obiect la obiect, ajungând insensibil chiar la orizont Această lume artistică era dominată de lucrurile materiale, din care a fost construită și măsurată de ele, și nu de ceea ce le înconjoară și le unește Dar deceniile trec, iar această curiozitate lacomă pentru orice detalii, interes pentru diversitate în imagine este înlocuită de nevoia de unitate, dorința de integritate a impresiei Artistul salvează detalii, se concentrează pe lucrul principal În aceasta el este ajutat de lumină, nu mai este la fel de uniformă și limpede ca înainte, lăsând ceva secundar în umbră, astfel încât ceea ce ar trebui văzut în primul rând să strălucească mai tare Există efecte de întuneric nocturn, o cameră umbrită cu un fascicul de lumină puternică, iluminare artificială - concentrată și neuniformă, pictată în tonuri calde ale unei flăcări vii Pictura își pierde treptat rigiditatea anterioară a contururilor, contrastele culorilor adiacente, dar clar separate, sunt atenuate Acum, contururile obiectelor devin, parcă, ușor neclare, neclare La infinit, umbrele cad mai moale Se pare că aerul în sine a devenit mai puțin transparent în acest tablou S-a dovedit a fi vizibil, și nu numai undeva departe, lângă orizont Acum acesta nu mai este un vid, ci o atmosferă subțire care învăluie întreaga imagine O ceață abia perceptibilă unește imaginea în ceva întreg Culoarea într-o astfel de pictură nu mai este o simplă colorare a fiecărui obiect individual, ea aparține acestui întreg, întregului spațiu al tabloului, mediului în care sunt scufundați oamenii și lucrurile înfățișate în el Culoarea unui lucru este acum transmisă nu printr-o repetare literală a culorii sale reale, ci printr-o multitudine de nuanțe așezate una lângă alta, apropiate, dar necoincidente Fundamentele alfabetizării artistice Antonello da Messina Sfântul Sebastian Ita ' Obiect, spațiu, imagine Acest lucru dă impresia unei străluciri moale a suprafeței, mobilitatea evazivă a luminii și, în consecință, trecerea timpului Pictura de acest fel apare în Italia deja în secolul al XV-lea, iar în secolul următor se dezvoltă activ în Europa Ulterior, obiectul iese acum mai distinct și mai strict din mobilitatea mediului aer-culoare, apoi se cufundă din nou în el Și numai pictorii impresioniști francezi din ultima treime a secolului al XIX-lea au acordat în mod decisiv în picturile lor elementelor mobile și instabile ale luminii și aerului asupra definiției stabile a lumii obiective Micul lor curs mobil crea o suprafață sidefată sclipitoare, ca un văl ușor de ceață, prin care străluceau adâncurile străzilor pariziene, lipsite de contururi distincte, cu mase obscure de trecători pe bulevarde și spițe roșii sclipitoare ale trăsurilor rulante, albăstrui pâlcuri de copaci deasupra reflexelor strălucitoare ale cerului de vară al Senei, pete irizate de rochii elegante în cafenelele de pe stradă, presărate cu reflexe ale luminii soarelui Cerul și apa, lumina și aerul, pereții de piatră și pavajul umed, verdeața tremurând în vânt, străluceau cu mii de nuanțe volatile, niciodată observate de pictura veche, concentrată pe transferul obiectivității stabile a formelor Impresioniștii aveau un simț foarte acut al instantaneității impresiilor transmise pe pânză, fluiditatea mobilă instabilă a întregii lumi reprezentate O tradiție deosebită, diferită de tradiția europeană de a descrie distanțe în ceață foarte devreme, încă din Evul Mediu adânc, dezvoltată în China Pictura chineză veche folosea unghiuri, dar nu cunoștea perspectiva liniară Spațiul peisajului se desfășura de jos în sus de-a lungul unui sul lung și îngust Iar impresia de profunzime a fost creată de o înmuiere pricepută a contururilor și de dispariția detaliilor în planurile îndepărtate: "Figurile îndepărtate sunt toate fără guri, copacii îndepărtați sunt fără ramuri, vârfurile îndepărtate sunt fără pietre: sunt ca sprâncene, subțiri, neclare Curenții îndepărtați sunt fără valuri: sunt egali ca înălțime cu norii Acestea sunt rânduri dintr-un "tratat de pictură" poetic al artistului și poetului chinez Wang Wei, care a trăit în secolul al VIII-lea Organizarea spațiului reprezentat Spațiul înfățișat în imagine cu ajutorul perspectivei - liniar și aerisit - nu este doar un gol, fără formă și fără limite Aceasta este chiar lumea în care artistul ne invită să privim, în orice caz, baza structurii acestei lumi Și un astfel de spațiu are în mod necesar propria sa ordine interioară, are o scară sau alta și este împărțit în unele părți Mișcarea privirii noastre în ea nu este întâmplătoare, este organizată într-un anumit fel Iar impresia noastră asupra lucrării depinde în mare măsură de modul în care este construit acest spațiu artistic O astfel de organizare începe deja cu alegerea formatului - dimensiunea și forma "ferestrei" prin care privim imaginea Dimensiune mare - până la capăt Fundamentele alfabetizării artistice -enu - creează impresii grandioase, potrivite figurilor maiestuoase, pentru înfățișarea evenimentelor colosale Cel mic este mai potrivit pentru subiecte modeste și intime Rama poate fi pătrată sau dreptunghiulară, alungită orizontal sau vertical Gyaa este, de asemenea, rotund sau oval Fiecare dintre aceste formate are propriile posibilități și caracteristici expresive Formatul, alungit în lungime, favorizează o poveste detaliată, reprezentarea multor oameni și evenimente, mișcarea de-a lungul pânzei Oferă spațiu pentru interacțiunea atât a personajelor individuale, cât și a grupurilor întregi Indiferent de modul în care îl întindeți, tot favorizează un sentiment de calm Dimpotrivă, formatul vertical, întins, subliniază din ce în ce mai accentuat încrederea intensă din partea de sus și de jos a imaginii, dominația unor părți ale compoziției asupra altora El este ales de bunăvoie pentru comploturi deosebit de solemne, spiritualizate sau tensionate dramatice Cadrul rotund creează un sentiment de pace, echilibru și izolare S este dominata de miscarea in cerc, inchisa in sine, revenind Oval ~Auger este moale și închis, construit mai complicat, ritmurile din spațiul lui sunt mai mult decât o fereastră și schimbătoare În secolele XVII-XVIII, le plăcea să-l folosească pentru portrete punând accent pe izolarea modelului, dar fără a-i restrânge mobilitatea Zinaida Serebryakova Albirea pânzei Ulei Rusia * Obiect, spațiu, imagine Ne amintim că o imagine în perspectivă presupune să privim lucrurile dintr-un punct de vedere fix Când se va schimba, aranjarea acestor lucruri în avion se va schimba semnificativ Indiferent din ce unghi privim de fapt imaginea, tot ceea ce este înfățișat în ea, artistul a văzut (sau și-a imaginat văzut) dintr-un anumit loc, care este, desigur, în afara imaginii în sine Iar locația acestui punct de vedere în raport cu planul pânzei nu este întotdeauna aceeași Distingeți, în special, punctul de vedere normal, înalt și scăzut În poziția normală a ochiului privitorului se presupune a fi la nivelul mijlocului pânzei Aici trece linia orizontului, pe care, într-o construcție în perspectivă, converg, fugind în depărtare, linii paralele aflate orizontal sau continuările lor invizibile pentru noi Această poziție este cea mai simplă și calmă, creează senzația că suntem aproximativ la același nivel cu ceea ce este înfățișat: stăm la același etaj, stând la aceeași masă Punctul de vedere înalt - orizontul său din partea de sus a imaginii - este priveliștea de la munte în vale Pământul se desfășoară în profunzime, aproape ca pe o hartă geografică, iar oamenii, și copacii, și clădirile sunt toate vizibile pe fundalul său, tot de sus, nu traversează orizontul și sunt vizibile într-o oarecare reducere verticală, din perspectivă O astfel de poziție este convenabilă pentru un peisaj comun, pentru a reprezenta un câmp de luptă vast plin de mulți oameni și arme În general, pentru a transmite spațiu și distanță și acțiune care se dezvoltă spre un orizont îndepărtat Peter Brethel Jr Târg cu spectacol de teatru Ulei Olanda al -lea secol Fundamentele alfabetizării artistice Dimpotrivă, din punct de vedere dis/sot - orizontul - la marginea inferioară a imaginii, distanța a dispărut, figurile, vizibile aproape de sub picioare, se ridică deasupra noastră, par grandioase În cazuri speciale, pentru vopsirea tavanelor și bolților, se folosește adesea o perspectivă cu plafon (un plafon este un tavan pictat), în care spațiul nu se desfășoară în depărtare, ci în sus și se pare că înotăm în el de jos, adesea - parcă prin -yuem proiectat arhitectural Această tehnică vă permite să măriți vizual camera și să creați un spectacol solemn, triumfător O schimbare semnificativă a punctului de vedere din centrul imaginii întotdeauna pre-dshkaet spațiul său În mâinile unui artist, acesta este un mijloc puternic de exprimare Tintoretto, un maestru italian al secolului al XVI-lea, privea uneori în întunericul tabloului său ca și în lateral, chiar de la marginea cadrului (aceasta poate fi și imaginată în așa fel încât a înfățișat doar o jumătate din spațiu care se deschidea) lui, lăsându-l pe celălalt în spatele cadrului) Lumea unei astfel de imagini se dovedește a fi neliniștită, dezechilibrată, puternic asimetrică Unghiurile ascuțite ale obiectelor - o masă lungă, un perete lateral - trage ochiul în adâncuri Artistul oferă astfel unei scene aparent calme un sentiment de tensiune dramatică incredibilă Desigur, percepția noastră asupra spațiului tabloului depinde nu numai de poziția ochilor artistului, ci și de modul în care este aranjat, cum este umplut și ordonat, ce căi sugerează pictorul jazz-ului privitorului în ea Jacopo Tintoretto Ultima cina Ulei Italia - Obiect, spațiu, imagine Inventatorii picturii în perspectivă - artiștii Renașterii - și-au umplut de bunăvoie picturile cu cele mai detaliate imagini ale arhitecturii Adesea, efectul picturilor lor asupra poveștilor tradiționale ale Evangheliei a fost transferat în piețele și străzile orașelor tipic italiene, sub arcadele de marmură ale loggiilor elegante La urma urmei, tocmai în construcțiile arhitecturale, în modelul profund de șah al grinzilor de tavan sculptate sau al plăcilor de podea colorate, în liniile clare ale meselor și cornișelor, principiile perspectivei au primit cea mai mare vizibilitate - puteau fi jucate și admirate, puteau fi demonstrate cu mândrie naivă Arhitectura a introdus o ordine geometrică clară în imagine A făcut posibilă izolarea spațiului acțiunii principale, plasându-l, parcă, pe prosceniu și separându-l de distanțele atrăgătoare care se deschid în spatele lui De multe ori Francesco del Cossa Buna Vestire tempera Italia secolul Fundamentele alfabetizării artistice Cadrul artistic sub formă de coloane și arcade acoperea întreaga imagine, a apărut ca acea "fereastră" prin care publicul privea în ea Și în acele zile, z însuși avea de obicei o formă arhitecturală Mișcarea privirii în profunzimea imaginii s-a dovedit a fi clar organizată Privitorul "a intrat" în ea ca prin intrarea principală a unei fațade solemne Însuși: osul care desparte lumea privitorului de lumea imaginii nu a dispărut, ci a fost înrămat și decorat într-un mod foarte texturat Ca și pictura, arhitectura este și un fel de artă spațială Cu ajutorul ei, lumea reală din jurul nostru, în primul rând, se adaptează la cea mai bună satisfacție a nevoilor noastre practice În al doilea rând, se organizează vizual, obținându-se o ordine conștientă armonioasă și proporțională cu persoana Lumea tabloului, spațiul bătăliei artistice, este ordonată și de artist Și asta înseamnă că are propria "arhitectură", indiferent dacă formele arhitecturale "reale" (ca în picturile descrise mai sus) participă sau nu la crearea sa "din nou aceasta "arhitectura" - aranjarea si interactiunea in tablou a formelor si liniilor care ne indeparteaza privirea, in profunzimile perspectivei Iar cele care se opresc, o intarzie Ele nu formeaza doar acea dena" pe care se desfasoara actiunea desfășoară lucrări, dar în multe feluri Vincent Van Gogh Camera lui Vincent din Arles Ulei • ' Obiect, spațiu, imagine determina impresia generală a acesteia Ordinea interioară din imagine creează un sentiment de izolare sau spațialitate, pace strictă sau mobilitate agitată Unghiurile ascuțite ale pereților, drumul care se repezi la orizont, chiar și gestul ascuțit al eroului către privitor sau departe de el, în adâncul pânzei, își transmit rapiditatea în întreg spațiul tabloului, trăgând privitorul acolo, în profunzimea imaginii Și dimpotrivă, tot ceea ce oprește mișcarea în această distanță agitată, care își împarte adâncimea în niște părți clar distinse, servește clarității și liniștii imaginii Pereții clădirilor, paralele cu planul pânzei, sau pâlcuri de copaci, închizând adâncimea peisajului, crestele de dealuri îndepărtate, care aleargă de-a lungul orizontului, ordonează și calmează spațiul Ele servesc ca repere ale călătoriei noastre în profunzime, dau celei de-a treia dimensiuni o anumită scară și o împart în zone clar definite Aceste zone de spațiu, apropiate și îndepărtate, se numesc planuri: frontul - cel mai apropiat de noi, apoi aproape, mijloc și departe În lucrare pot fi mai multe sau mai puține, dar acolo unde se disting clar, există un sentiment de ordine ordonată, iar însăși mișcarea în profunzime capătă un caracter măsurat, organizat Nu doar distanța peisajului, ci și spațiul închis, limitat al încăperii, este perceput în imagine în diferite moduri, în funcție de direcția de vedere Va fi calm si clar daca este inchis de un perete paralel cu planul vizual, sau macar de o colonada care sa ne permita sa intram in urmatorul spatiu exact situat Este o cu totul alta chestiune - o camera vazuta din colt, unde doi pereti converg in adancimi, ambii in scurtari Spațiul său va deveni imediat tensionat, mobil și nedefinit, iar acest lucru, desigur, se va reflecta în expresivitatea evenimentelor care au loc în această încăpere Spațiul tabloului și suprafața acesteia Percepția profunzimii spațiale a unei imagini este un proces mental complex Un tablou pictat cu vopsele, chiar și cel mai "similar" realității, nu este încă o fereastră către lumea reală Rămâne un obiect care există în lumea noastră, în spațiul nostru Îl înțelegem tot timpul exact ca un lucru atârnat pe o stepă sau, să zicem, stând pe un șevalet Vedem clar detaliile - din ce și cum este făcută, suprafața aspră a pânzei și pe ea - lovituri strălucitoare de vopsele în ulei ușor în relief, lucioase Prin aceste mișcări prindem cum a lucrat artistul, cum a mers pensula, unde lin, unde brusc au atins pânza Vedem la suprafață un model capricios de pete de culoare, undeva luminoase, iar în alte locuri surde, uneori "albite", luminoase, alteori, dimpotrivă, întunecate, condensate Și totuși - rularea liniilor de contur care conturează obiectele (în arta grafică, aceste linii pot fi principalul, chiar uneori singurul mijloc de reprezentare) Fundamentele alfabetizării artistice Dar, în același timp, continuând să vedem toate acestea, ne adâncim deja privirea cu spațiul înfățișat de aceleași linii, pete și lovituri, de parcă intrăm cu adevărat acolo, ne mișcăm în el, înțelegându-i locația, trinitatea și sensul Amândoi vedem suprafața pitorească și vedem prin ea dintr-o privire Impresia produsă de o imagine depinde în mare măsură atât de construcția adâncimii sale spațiale, cât și de modul în care este finisată și tăiată suprafața pânzei Interacțiunea planului cudgelului, echilibrul instabil dintre ritmul planurilor spațiale care se retrag în depărtare și modelul de culoare plană al pânzei, între subiect și mijloacele înscrise ale reprezentării sale, intră în însăși esența artistică percepția picturii Iar în grafică, ale cărei mijloace picturale sunt limitate și nu se pot apropia de impresiile naturii însăși în aceeași măsură ca pictura, această dualitate a senzațiilor artistice cedează și mai clar În funcție de modul în care artistul își înțelege sarcina creativă, uimirea suprafeței poate juca atât un rol decisiv, cât și un rol comparativ mai mic în impresia generală a unui tablou Totuși, o încercare de a o elimina complet, de a sparge Bariera care desparte lumea imaginii de spectator, se va răzbuna prin pierderea mijloacelor expresive ale limbajului artei O impresie artistică complexă se va reduce la o iluzie optică elementară, spațiul expresiv își va pierde organizarea, ordinea interioară și se va dovedi a fi pur și simplu "gol" V Borisov-Musatov Tapiserie Ulei Rusia Obiect, spațiu, imagine La începutul secolului, atenția pictorilor pentru suprafața expresivă a tabloului a devenit deosebit de acută Au încercat să o facă nu doar o "fereastră" către lumea înfățișată, ci să rămână și un lucru frumos, organizat armonios Însuși numele uneia dintre picturile artistului rus V Bornsov-Musatov "Tapisserie" ( ) se referă nu la complotul pânzei înfățișând două fete în rochii magnifice din secolul al XVIII-lea în parcul vechi al conacului, ci la ea starea de spirit gânditoare, avântată de spiritul timpurilor străvechi, dar și mai mult - până la cea mai pitorească suprafață: estompată, parcă ușor decolorată, care amintește cu adevărat de tapiserii vechi - covoare-tablouri țesute de perete, mai ales întâlnite în secolele XVI-XVIII Și într-adevăr, adâncimea de perspectivă a peisajului, translucidă prin verdeața rară, nu atrage, nu caută să ne ducă ochii în depărtare Verdeața densă a parcului, care s-a înălțat ca un zid, și fațada casei, luminată de apusul soarelui, opresc privirea și o întorc înapoi fetelor, albindu-se vag în umbra densă a primului plan, la lor rochii umflate cu model simplu conturat sumar cu o pensula, in ritmul umbrelor sculptate si prin verdeata inchisa copaci in cada Suprafața nobilă mată, estompată a pânzei, pictată liber, fără detalii, cu o pensulă largă, domină profunzimea imaginii Contururile neascuțite ale petelor de culoare așezate plat pe pânză sunt modelate capricios și conferă acestei suprafețe un ritm muzical blând Imaginea se dorește clar să fie o tapiserie - nu doar o imagine a antichității, ci și un lucru care ne leagă tangibil de vremuri trecute: un vechi covor de perete cu caracteristicul său, strâns țesut din fire multicolore, înnodat la suprafața tactilă Critica teoriei perspectivei și modalităților de reprezentare a spațiului în arta secolului al XX-lea Regulile unei imagini de perspectivă, deși sunt derivate într-un mod strict matematic în conformitate cu legile opticii, cu toate acestea nu îndeplinesc întotdeauna nevoile și sarcinile unei imagini artistice Știm deja că mulți artiști le-au folosit cu corecții semnificative, deși imperceptibile pentru ochi De la începutul secolului nostru a început o critică teoretică a principiilor perspectivei, și din două poziții esențial diferite Observații atente au arătat că imaginile corecte din punct de vedere perspectivă nu corespund pe deplin percepției vizuale reale a obiectelor din spațiu La urma urmei, vederea nu este un proces pur optic, cum ar fi, să zicem, fotografia Conștiința umană percepe tot ce este vizibil cu anumite amendamente Vedem spațial, nu plat, adâncimea este aceeași dimensiune reală pentru viziunea noastră ca înălțimea cu lățimea Vedem clar că două scaune aflate la distanțe diferite de noi au aceeași dimensiune, deși unghiurile noastre de vedere sunt diferite pentru ele Fundamentele alfabetizării artistice Se știe că imaginea în perspectivă nu corespunde cu percepția regiunilor laterale ale spațiului vizibil la un unghi de vedere mai mare de ° (și acesta este un unghi destul de îngust) Dacă, pe de altă parte, acoperim spațiul în lățime prin mișcarea ochiului, chiar dacă fără a schimba punctul de vedere, planul pictural ar trebui să fie rotit și el odată cu privirea, schimbând astfel toate benzile construcție tektivă De asemenea, s-a dovedit că nici viziunea obiectelor situate foarte aproape de privitor nu este tocmai promițătoare Toate astfel de observații ne încurajează să găsim corecțiile necesare la construcțiile pur geometrice, aducând imaginea mai aproape de simțul nostru al spațiului Dar există critici care privesc aceeași problemă din cealaltă parte Fără a nega această perspectivă, vă permite să creați imagini spațiale aproape de percepția noastră asupra naturii reale, ei încă nu consideră astfel de imagini ca fiind complete din punct de vedere artistic Într-adevăr, în artă, nu o simplă aparență a naturii este valoroasă, oricât de completă ar fi, chiar și până la înșelăciune Cu ajutorul lui, trebuie să înțelegem câteva semnificații profunde ale vieții reale din spatele acestei apariții Dezbaterea este despre dacă perspectiva-th plauzibilitatea ajută la o astfel de înțelegere O astfel de critică nu apare deoarece unele defecte ale metodei perspectivei în sine au ieșit la iveală Este generată de schimbările din cultura artistică a timpurilor moderne, de dorința artei contemporane de o activitate din ce în ce mai mare, de un impact mai puternic și mai intenționat asupra sentimentelor publicului Nemulțumită de posibilitățile expresive ale realității în sine, afișate de artist pe pânza sa, această artă începe să nu obțină o mai mare acuratețe în transmiterea profunzimii David Shterenberg Natura morta cu cirese Ulei Rusia Obiect, spațiu, imagine spațiu și libertate de nevoia de a-l reproduce Lăsați eroii imaginii și întreaga lume înfățișată să nu intre în adâncurile pânzei, să rămână la suprafața ei, în modelul ei Apoi liniile contururilor vor suna mai intens, contrastele petelor de culoare vor fi mai clare Apoi suprafețele lucrurilor, calitățile lor materiale - duritate sau moliciune, netezime sau rugozitate - neascunse, nu estompate de o ceață de aer - le putem simți în toată concretitatea lor tactilă: chiar și cu privirea, dar parcă la atingere Acest lucru este făcut cu cea mai mare sinceritate de David Shterenberg, unul dintre maeștrii avangardei ruse de la începutul secolului al XX-lea În lucrarea "Natura moartă cu cireșe", el transformă suprafața mesei cu o textură detaliată stratificată de lemn ușor direct pe planul imaginii Nu există nicio adâncime aici, și toate cele câteva lucruri - o masă, un cuțit pe marginea ei, un vas cu mai multe cireșe - există, s-ar putea spune, în spațiul nostru "tactil" Mai greu, el rezolvă aceeași problemă în tabloul "Aniska" - portretul generalizat al unei țărănci Așezată în fața noastră strict în față, fata este atât de aproape de privitor încât hainele ei ne sunt prezentate destul de tangibil; un biet calico de mâneci albe cu pete; Textura - prelucrarea suprafeței pânzei, transmiterea foarte precisă a suprafeței lucrurilor în sine - pentru acest maestru nu este un instrument pictural mai puțin important decât culoarea Și masa din spatele lui Aniska este transmisă cu aceeași distincție tactilă Adevărat, nu este așezat complet într-un plan, ca într-o natură moartă (aici figura unei fete ar împiedica acest lucru), dar este întors în direcția noastră, ca și cum am privi-o dintr-un alt punct, mai înalt Punct de vedere Prin urmare, suprafața sa maro groasă răzuită, cu o rețea aspră de zgârieturi perene care se intersectează, sună atât de puternic în imagine Iar pe masa groasă se află un oval albăstrui de farfurie aspră (mutat pentru a scoate în evidență cămașa albă a Aniskei) și pe ea este o jumătate de pâine plată, tare, lemnoasă, pentru că este scrisă în aceleași culori ca și masa Vedem că artistul secolului nostru își permite să remodeleze spațiul tabloului în scopurile sale creative El nu o șterge din natură după regulile perspectivei, ci combină liber pe un plan diverse unghiuri de obiecte, fiecare văzută din punctul său de vedere special Sculptură și spațiu Spre deosebire de pictorul și graficianul, sculptorul nu are nevoie nici de regulile perspectivei, nici de alte modalități de a conferi creațiilor sale o tridimensionalitate imaginară Pentru că tridimensionalitatea sculpturii este autentică, ea există într-un spațiu real în care trăiește și privitorul Există ca volum, poate fi plimbat și examinat din toate părțile Dar asta înseamnă că problema spațiului pentru această artă nu există? Fundamentele alfabetizării artistice David Shterenberg Aniska Ulei Rusia Obiect, spațiu, imagine O persoană pictată pe pânză rămâne în mediul său, diferit de cel în care se află privitorul Ea este înfățișată împreună cu el, iar granița ei, care este clar vizibilă pentru noi, este suprafața imaginii Într-un desen pe hârtie cu un stilou, s-ar putea să nu existe nici măcar un indiciu al acestui mediu: o figură sau un cap pe un fundal alb neatins Și totuși ne imaginăm situați în spațiul liber, înconjurați de acesta (Cum și prin ce mijloace se creează o astfel de impresie s-a spus deja mai sus: cap II - în legătură cu pictura în vază grecească antică ) Dar această lume spațială, descrisă printr-un indiciu al situației sau doar subînțeles, este separată de la noi de suprafaţa unei foi de hârtie Dar acum figura a primit un volum real și nicio graniță vizibilă nu separă spațiul său de cel în care ne aflăm Și totuși, persoana înfățișată nu trăiește în lumea noastră Asemenea unui desen fără fundal pe o bucată de hârtie, creează și un anumit mediu, deși invizibil, în jurul său, care diferă în multe privințe de al nostru Are propria sa scară, distanțele și înălțimile sunt măsurate acolo printr-o altă măsură: înălțimea statuii, lățimea treptei sale La monument această scară este mult mai mare decât a noastră, la figurina mică este minuscul De asemenea, au un nivel diferit de parter sau podea - sunt smulse de la noi de un piedestal La urma urmei, statuia de pe piedestal nu înfățișează o persoană care s-a urcat pe estradă Scopul acestui stand este diferit: de a sublinia distanța dintre privitor și sculptură, de a crea același sentiment de graniță, care în pictură este determinat atât de cadrul tabloului, cât și de însăși suprafața imaginii plane Se dovedește că statuia, existentă în lumea noastră ca obiect greu din piatră sau bronz, trăiește în forma ei umană deloc aici la noi, ci undeva în sine, într-un alt loc și timp Ea "joacă" ea însăși acest loc și timpul - cu gesturile și expresiile faciale, comunicarea cu un presupus, deși invizibil, partener Dacă un războinic și-a balansat sabia, înseamnă că este înfățișat în luptă și nu ne amenință pe noi, ci pe un inamic invizibil Oriunde este conturată în sculptură un complot, o anumită situație sau acțiune, se dezvăluie și acest spațiu reprezentat, altul decât cel în care este plasată fizic statuia Și invers: oricât de surprinzător ar părea, o statuie antică, imobilă, închisă în sine, lipsită atât de gesturi, cât și de expresii faciale, este mai capabilă de contactul viu cu privitorul Nu este legat de o acțiune dată și de un anumit moment în timp De aceea, cu ea o persoană poate comunica în spațiul real, ca un copil cu jucăria lui (este și o imagine tridimensională a unei persoane sau a unui lucru!) Aceștia sunt idolii antici Li s-au adresat cereri și au adus cadouri Împreună cu arhitectura, sculptura participă la organizarea mediului de viață al oamenilor Poate evidenția punctele cheie ale spațiului arhitectural, îi poate oferi o scară proprie, poate ajuta la împărțirea lui în părți sau îl poate combina într-un întreg complex Toate acestea depind de locul care îi va fi destinat, și de calitățile spațiale proprii ale statuii, de modul în care interacționează cu mediul Statuia de piatră a nobilului egiptean antic Ranofer, care a trăit în urmă cu mai bine de patru mii de ani, nu are, în esență, propriul mediu de viață, Fundamentele alfabetizării artistice pe care ni l-am putea imagina viu, liber în mișcare, rolul organizator, "arhitectural" al acestei figuri în spațiul real este cu atât mai clar exprimat Este așezată foarte dreaptă și simetrică, privește înainte, umerii ei sunt desfășurați, brațele sunt coborâte de-a lungul corpului Deși o poți privi, • ik și la orice statuie, din orice parte, are o latură clară, partea din față Cifra este orientată doar înainte Piciorul stâng este întins, Ranofer pare să meargă Dar această mișcare nu se reflectă în niciun fel în postura lui constrânsă Este doar indicat, dar, în esență, nu este reprezentat Și, prin urmare, simetria strictă "arhitecturală" a statuii rămâne aproape neîntreruptă Ea își transmite ordinea ei rigidă și simplă spațiului înconjurător, de parcă l-ar fi desenat cu o rețea dreptunghiulară: de-a lungul - gravându-și privirea și pasul, și peste - de planul trunchiului desfășurat pe lățime Rigiditatea statuii egiptene antice corespunde pe deplin scopului său direct - să fie nu numai o imagine, ci și recipientul etern al sufletului Statuii lui Ranofer Piatră Kouros (tineretul) din Umbre Piatră Egipt mileniul III î Hr Grecia Sfârșitul secolului al VI-lea î Hr Obiect, spațiu, imagine prototipul decedat Dar, pe lângă asta, postura ei închisă este, în general, caracteristică artei popoarelor antice Iată Ku a crescut (un tânăr) din Umbre - o statuie goală a unui atlet, un câștigător în competiții Aparține perioadei arhaice (timpurii) a culturii grecești antice și a fost finalizată în secolul al VI-lea î Hr î Hr Asta înseamnă că aproape două milenii o separă de vremea egipteanului Ranofer - nu cu mult mai puțin decât noi de ea Dar tânărul mic repetă cu foarte mare precizie ipostaza înlănțuită a nobilului Simetrie, planeitate, brațe la fel de coborâte, umerii la același nivel și, în final, piciorul stâng extins, care nu își transmite mișcarea întregii figuri În același mod, formele corpului sunt construite, parcă oarecum simplificate și generalizate, din piese și îmbinări simple din punct de vedere geometric asemănător cu balamalele din lemn Vor mai trece o sută de ani - destul de puțin în comparație cu mileniile de dominație a acestei ipostaze - și aceeași temă în sculptura greacă antică va fi interpretată într-un mod complet diferit Doryphorus (Spearman) este o statuie faimoasă a lui Polykleitos, un sculptor clasic timpuriu, secolul al V-lea î Hr - Acesta este, de asemenea, un monument al câștigătorului jocurilor Dar în loc de o schemă rigidă, există deja un corp viu într-o ipostază liberă și relaxată Totuși, tânărul stă la fel de calm, dar corpul lui exprimă clar posibilitatea de mișcare Simetria forțată a fost înlocuită de echilibrul natural al unei figuri în picioare Umerii sunt desfășurați, dar unul este ridicat puțin mai sus decât celălalt Greutatea corpului este transferată piciorului drept, stânga, împinsă înapoi, este eliberată de această sarcină și, prin urmare, coapsa dreaptă este ridicată, stânga coborâtă Contururile corpului din dreapta și din stânga au devenit complet diferite, iar axa figurii a fost curbată elastic, și-a pierdut plumbitatea Capul este în mod natural întors spre dreapta Iar sportivul a prins viață, mișcat, liniștea lui nu are nicio legătură cu rigiditatea Spațiul subordonat acestei figuri este organizat la fel de clar ca înainte, dar nu mai atât de rigid Liniile sale principale sunt păstrate - se disting clar fața și profilul statuii: față, partea sa principală, care dezvăluie cel mai pe deplin poziția, și lateral, care dezvăluie o mișcare calmă înainte Între timp, acest spațiu nu mai este pur arhitectural Mobilitatea interioara a figurii, asimetria sa strict echilibrata dau calitati deosebite spatiului din jurul statuii Devine nu doar un loc de existență, ci și sfera de acțiune a lui Doryfor, mediul său de viață La începutul secolului al XVI-lea, în fața clădirii guvernului florentin - Palazzo Vecchio - o statuie gigantică a lui David, sculptată dintr-un bloc de marmură de Michelangelo, a fost instalată ca simbol al libertății republicii David este un erou biblic, un tânăr păstor care l-a învins pe uriașul Goliat într-un duel cu o piatră din praștie și a devenit mai târziu regele poporului său Sculptorul l-a înfățișat în momentul faptei: mâinile îi strâng o praștie aruncată peste umăr, o privire furioasă este întoarsă către inamic Poza statuii se întoarce la atleții greci goi, la acea tradiție străveche care era venerată de Renaștere Dar ea spațială Fundamentele alfabetizării artistice Policletos Dori pentru (Spearman) Grecia BINE L î Hr Obiect, spațiu, imagine Michelangelo David Marmură Italia - Fundamentele alfabetizării artistice enіie s-a dovedit a fi mult mai complicată decât cea a lui Polykleitos Această statuie are un anumit complot, înfățișează nu numai o persoană, ci și un câine - Eroul, de altfel, incomparabil cu privitorul din cauza figurii colosale, este acolo, în lumea acestui eveniment În fața lui se află un dușman, pe care noi nu-l vedem, dar el îl vede, iar acest duel cu un adversar invizibil pentru noi determină compoziția statuii, dictează decorul figurii diferență față de Doryfor echilibrat și, prin urmare, autonom, Da- este puternic asimetric Axa corpului său este înclinată spre stânga, iar capul este întors la dreapta O privire persistentă este concentrată asupra unui inamic îndepărtat Se pare că figura care s-a repezit spre stânga are nevoie de un fel de contragreutate, care este ceea ce servește goliat absent, dar presupusul Deci, dintr-o privire, această statuie subjugă un spațiu vast Structura sa complexă face ca acest spațiu să fie fluid, nu are coordonatele clare ale dipturii antice Figura lui David nu are nici chip strict, nici profil; obligă privitorul să se examineze din toate părțile, plimbându-se -eee la o sută douăzeci de ani după ce Michelangelo, un alt mas-Lorenzo Bernini italian, a creat și el o statuie a lui David Eroul este aici - într-o furtună Lorenzo Bernini David Marmură Italia Obiect, spațiu, imagine Anna Golubkina Mesteacăn Gips Rusia mișcare, nu înainte de luptă, ci în momentul ei cel mai acut Corpul lui este răsucit ca un arc strâns pentru a se întoarce și a arunca o piatră în depărtare, furioasă Spațiul în care trăiește și acționează David Bernini nu este supus legilor ordinii geometrice, este ostil păcii, simetriei și stabilității și este supus nu rațiunii, ci pasiunii și furiei Mișcarea în ea nu merge în linie dreaptă, ci în spirală, ca un vârtej de foc Tot ceea ce s-a spus despre impactul sculpturii asupra percepției spațiului înconjurător nu neagă faptul că o vedem întotdeauna în condițiile specifice de loc, timp, aer și mediu de lumină Sursa de lumină se va mișca - în caz contrar, umbrele vor cădea pe mușchii sportivului de bronz Soarele va apune în spatele unui nor - suprafața marmurei va părea mai mată și mai netedă Cu toate acestea, unele domenii ale artei de la începutul secolului nostru au încercat să transfere sculpturii acea strălucire instabilă a suprafeței, care transmitea în pictură mobilitatea vie a mediului aerian Pentru aceasta, sculptura impresionistă a recurs la obscuritatea deliberată, "obscurizarea" formei sculpturale, uneori la slăbirea mișcătoare a suprafeței și la o lovitură liberă, parcă neglijentă, de modelare rapidă, nenetezită Parcă s-a ivit un fel de ceață în jurul sculpturii, care era totuși o proprietate a imaginii în sine, și nu a spațiului din jurul acesteia Fundamentele alfabetizării artistice Capitolul III POVESTE SI SPECTACALA Arte temporale și spațiale ? Das-urile artei sunt împărțite și distinse prin felurile în care este descrisă viața, specifice fiecăruia dintre ele Au mijloace diferite și, prin urmare, abilități și oportunități artistice diferite rămânera spune Ea exprimă gândurile și sentimentele în cuvinte, vorbește despre evenimente și acțiuni Aceasta este o artă temporară: pasajele literare se desfășoară și sunt percepute secvenţial, de la început ►shu la timp Și tot ce se întâmplă în timp, care are o intriga, fie că este plină de evenimente, fie că este internă - spirituală, psihologie bine făcut în literatură "Din natură", ea poate imita direct vorbirea vie, un cuvânt care sună, o conversație Îi este mai greu să se raporteze la spațiu, mediul material, aspectul oamenilor și obiectelor < nu poate decât să le numească, să desemneze unele dintre calitățile lor cu cuvinte, să le descrie înșelător Toate acestea sunt încă foarte departe de o viziune -j concretă, vizibilă și, prin urmare, de multe ori, pentru o mai mare claritate, arta verbală merge la comparații Artele izbitoare, pe de altă parte, au control direct asupra a tot ceea ce văd - "hormon și culoare, textura suprafeței, lumină și aer, percepția și legătura dintre figuri și obiecte Acestea sunt arte spațiale Dar - ca și în literatură - transferul de timp le este inaccesibil Ei pot să-și imagineze doar o singură stare, care durează în imobilitate, aleasă de natură, sau pur și simplu să oprească un singur moment de acțiune și doar în ea să ofere o idee despre evenimentul în ansamblu, despre ceea ce este înainte și ce poate fi după momentul înfățișat Adevărat, au existat " e-dar în arta medievală, încercări de a combina mai multe episoade succesive într-o singură imagine Dar, totuși, acestea erau momente separate conectate într-un flux continuu de timp Povestea și spectacolul Între timp, întâlnim constant narațiune, o poveste în artele vizuale - de la relieful de pe peretele unui mormânt egiptean antic până la formele dezvoltate de pictură de șevalet ale New Age Artiștii ne prezintă personajele lor în acțiune, în anumite circumstanțe și relații unul cu celălalt, ei se străduiesc să ne dea un sentiment al unui eveniment care are loc în fața ochilor noștri, un eveniment de durată, și nu doar un moment descris Și cum se face? Iată, de exemplu, așa: un bărbat a intrat brusc în cameră și i-a alarmat pe cei care stăteau în ea, nu-l așteptau După ce și-au întrerupt activitățile zilnice, toată lumea s-a îndreptat către el Acesta este faimosul tablou al lui I E Repin, care se numește: "Nu au așteptat" Acesta este, în orice caz, complotul ei direct, direct vizibil pe pânză Cu pași nesiguri, lenți, un oaspete neașteptat trece de la ușă în mijlocul camerei Cum va fi întâlnit? Se uită în chipuri Și îl urmăm Natura dramatică a compoziției este construită pe tensiunea vederilor care se intersectează Artistul a rezolvat o problemă psihologică: să transmită varietatea de răspunsuri instantanee la neașteptarea unui eveniment Contrastul lor este cel mai viu întruchipat în chipurile copiilor: băiatul a sărit în sus de bucurie, iar fata s-a micșorat de frică Limitat involuntar de un singur moment, maestrul știe foarte bine să nu "înghețe" mișcarea, să ofere fiecărui eroi săi un gest început, dar încă neterminat Și trecând de la persoană la persoană, de la grup la grup, îi simțim tot timpul în acțiune, uitând că timpul stă în imagine, un moment pe pânză este tot la fel Între timp, sensul a ceea ce este descris - cine a venit, la cine și de ce - nu ne este încă clar Și continuăm să "citim" poza, mergând de la detaliu la detaliu, de la caracterizare la caracterizare Intrăm și în această încăpere luminoasă de vară, poate una dacha (în spatele ușii balconului se simte verdeață proaspătă), mobilată modest, dar purtând amprente distincte ale intereselor spirituale și culturale ale locuitorilor săi Nu așa sunt și notele de la pian, de la care tânăra s-a îndreptat către noul venit, și harta geografică mare, și copiii de la masă cu caiete și tablă neagră de ardezie pentru cursuri (o trăsătură caracteristică a trecutului? mod de viaţă!) vorbesc despre Portretele lui Nekrasov și Shevchenko mărturisesc simpatiile publice ale familiei nu mai puțin decât gusturile sale literare Structura vieții, tipică pentru o familie inteligentă de la sfârșitul secolului înainte de ultimul, este întruchipată în aceste detalii, în armonie cu aspectul acestor oameni înșiși, cu expresiile feței, cu reacția lor la ceea ce se întâmplă Dar haina de țărănesc nepoliticos, la intrare, se ceartă clar cu chipul lui subțire și nervos, cu gestul reținut și cu toată purtarea Aceasta este o persoană ruptă de circumstanțe din mediul său obișnuit, care a căzut din lumea lui de mult timp și acum se întoarce acasă cu o oarecare teamă De unde a venit? Probabil din muncă silnică sau din exil Și, desigur, totul aici sugerează că acesta nu este un fel de criminal, ci un revoluționar, o persoană care a suferit pentru o idee Alegoric, în limbajul alegoriei, confirmă acest lucru Fundamentele alfabetizării artistice Gi din obiectele descrise de Repin Aceasta este o gravură din populara "Golgota" a lui Steiben, agățată pe perete între portretele a două Ea este aici și un detaliu destul de potrivit al situației care caracterizează lumea ѵzzyaev și un simbol al martiriului care s-a abătut asupra eroului Scena de ani s-a dovedit astfel a fi o poză dintre cele mai actuale tema plictisitoare, care nu tine de viata de zi cu zi, ci de soarta tarii si de oameni, ~ aceste sorti au vrut sa le decida, de o lupta ideologica, si nu numai ideologica la trecutul și viitorul ei A fost o imagine istorică și emoționantă, împărțind în mod inevitabil telespectatorii și criticii în partide inacceptabile Și vedem că narațiunea poate fi destul de specifică și plină de grenade într-o imagine statică Intriga este întruchipată, în primul rând -' 'm ceea ce în teatru se numește mise-en-scene - plasarea și interacțiunea personajelor în spațiul tabloului Dar este dezvoltat și dezvăluit I Repin Nu a așteptat Ulei Rusia - Povestea și spectacolul numeroase detalii "vorbitoare" de costume și mobilier Ele caracterizează oamenii care nu se pot exprima aici cu ajutorul cuvintelor și acțiunii în sine în momentele sale trecute și viitoare, precum și întreaga situație, în raport cu care reprezentat este doar unul dintre episoade Narațiunea în pictură, adică dorința și capacitatea artistului de a spune o poveste intriga folosind mijloace vizuale, îi cere să stăpânească acest limbaj al detaliilor care explică acțiunea De aceea, pictura narativă este întotdeauna verbosă, plină de detalii, de multe ori chiar în detrimentul forței și integrității impresiei generale și impune urgent privitorului să le acorde atenție Chiar și în Repin, cu interesul său nu atât pentru acțiunea externă, cât pentru starea psihologică a personajelor și cu simțul său al integrității mediului aer-luminos, tabloul este plin de detalii care explică intriga, fără de care artistul nu a putut dezvălui sensul a ceea ce se întâmplă Arte sofisticate care combină povestirea cu afișarea Antiteza dintre o poveste verbală mobilă, dar necorporală și o imagine concretă, vizibilă, dar veșnic înghețată este depășită și dispare în artele spectacolului - în teatru, în cinema Lumea înfățișată în ele este deschisă privirii noastre, concretă, dar nu oprită Timpul continuă să curgă în el, cuvintele și muzica sună, acțiunea se dezvoltă, permițându-ți să-ți urmărești mișcarea Aceste arte, apelând simultan la viziunea și auzul nostru, pot fi numite sintetice, adică complexe, compuse, combinând elemente și mijloace expresive ale altor arte pentru a crea un nou întreg artistic De fapt, acțiunea teatrală include literatura (sub forma unui cuvânt care sună), muzica, elemente de arte vizuale, arhitectură, precum și lumină organizată și schimbătoare În cinematograf, la toate acestea se adaugă fotografia - în forma sa particulară în mișcare, și odată cu arta montajului, o secvență organizată artistic de cadre succesive Dar toate acestea luate împreună nu constituie încă nici un spectacol, nici un film Între timp, un spectacol se poate desfășura fără muzică, fără decor și costume, chiar și fără cuvinte (sunt absenți în pantomimă și balet) La urma urmei, la baza artelor spectacolului se află piesa unui actor, o persoană reală, în fața publicului sau o cameră de film reprezentând o altă persoană, una imaginară În actor, acest personaj imaginar este întruchipat într-un mod atât de viu și complet încât nu ar putea fi întruchipat în nicio altă formă de artă El apare sub forma unui om cu toate calitățile inerente unei persoane reale S-ar părea că aceasta este arta ideală, care și-a asemănat în cea mai mare măsură imaginile cu viața reală, a unit aspectul fizic al unei persoane cu vorbirea și acțiunea sa, demonstrând cu cea mai mare concretețe comportamentul său în spațiul real și interacțiunea cu ceilalți, asa de Fundamentele alfabetizării artistice la fel de cuprinzător și clar prezentat de personaje Între timp, atât teatrul, cât și cinematograful, ocupându-și locul important în familia generală a artelor, nu încearcă deloc să le înlocuiască complet pe altele lipsite de această plenitudine și, prin urmare, artele verbale și vizuale aparent mai puțin perfecte Înseamnă că literatura, pictura, sculptura au niște calități deosebite care le fac interesante și valoroase în ciuda acestei incompletități, a limitărilor limbajului lor artistic Nu vom vorbi aici despre posibilitățile expresive ale literaturii Dar care este puterea și puterea unei imagini statice, trebuie să aflați Oricât de surprinzător ar părea, ea este, în primul rând, tocmai în ceea ce constituie limitarea și incompletitudinea ei - în imobilitate Prin faptul că ne este dat pentru totdeauna neschimbat, accesibil unei comunicări lungi și fără grabă La un moment fulgerat pe o scenă sau pe un ecran, nu ne putem întoarce altfel decât în memorie: a trecut și a dispărut Artele spectaculoase își pun spectatorii în același ritm, aceeași viteză de percepție și experiență Cu o carte este mai ușor - ritmul lecturii depinde de noi: poți să te oprești, chiar să te întorci la pagina deja citită Dar o astfel de întoarcere este deja o pauză în procesul natural al lecturii, o "ieșire" din momentul narațiunii la care am ajuns și imersiunea într-o alta, deja o dată trecută Într-o imagine, desen sau statuie, avem o singură stare, un singur moment, dar nealeatoriu, ales dintr-un flux nesfârșit de timp și evenimente Pe de altă parte, ni se oferă posibilitatea de a privi pe îndelete toate detaliile, de a simți și a aprecia detaliile, de a surprinde expresivitatea unui gest precis înțeles, de a nu rata nici specificul ipostazei, nici stilul de costumele Într-un cuvânt, să te obișnuiești cu atmosfera lucrării, fie că este o scenă istorică complexă sau o simplă natură moartă - câteva lucruri obișnuite pe masă S-ar părea că nu merită o atenție deosebită Dar în vecinătatea lor tăcută, în însăși alegerea și aranjarea lor reciprocă, în culoare și în modelarea formelor, se dezvăluie - am întâlnit deja acest lucru în primul capitol - atitudinea artistului față de lumea din jurul său, care depășește cu mult limitele unui complot modest Pictura, desenul, sculptura sunt artele contemplației concentrate Ele ne permit să vedem și să experimentăm lumea vizibilă în toată concretetatea ei, în toată bogăția formelor și liniilor, culorilor și culorilor ei Ele ne ajută să ne concentrăm atenția asupra laturii vizibile a realității, ne învață și ne ajută să o simțim și să o trăim la fel de deplin și profund cum nu o poate face nicio artă "în mișcare" Imagine și cuvânt Pe vaza greacă antică, despre care a fost discutată în capitolul anterior, trei persoane vorbesc despre o pasăre zburătoare: - Uite, rândunele! "Serios, jur pe Hercule!" Iată, este deja primăvară! Povestea și spectacolul Îi vedem și, în același timp, parcă, le auzim discursul: cuvintele zgâriate pe lacul negru al fundalului le ies din gură, aproape așa cum se face în benzile desenate de astăzi Ce mod străvechi de a lega o imagine și un cuvânt! Pe icoanele medievale, Hristos și sfinții țin adesea în mâini cărți deschise sau suluri, pe care textele sunt scrise cu litere mari Aici vorbirea nu mai vine direct din gura vorbitorului A reușit să meargă pe hârtie, consemnată în carte Acest lucru îi subliniază importanța Acesta nu mai este o replică aruncată accidental într-o conversație, ci un cuvânt important, livresc, adresat tuturor Dar oricum, acesta este discursul unui sfânt care ne arată cartea sa, așa că el își proclamă oamenilor instrucțiunile din icoană ca răspuns la rugăciunile adresate lui, profeții amintesc acestor texte de profețiile lor Parcă îngreunată de mutitatea sa, imaginea începe să predice Astfel, ea pare să atingă o mai mare plinătate a existenței sale - nu numai în forma sa vizibilă, ci și în acțiune, într-un cuvânt profetic și de învățătură În toate aceste cazuri, cuvântul aparține în întregime celui care este înfățișat Se pronunță din față și îi însuflețește purtătorul, îi oferă capacitatea de a comunica direct Necesitatea unei astfel de comunicări cu icoana era foarte caracteristică conștiinței religioase medievale Nu e de mirare că această dată a dat naștere multor legende despre imagini care prind viață și fac discursuri O formă complet diferită a relației dintre un cuvânt și o imagine este o ilustrare Pe paginile cărții, povestea este reprodusă imediat în imagine Aceleași persoane, evenimente, circumstanțe sunt descrise în text și arătate clar într-un desen sau gravură Combinând împreună, aceste două tipuri de artă formează o nouă unitate, ele creează împreună o operă comună, nu mai doar literară și nu pur picturală: o carte ilustrată Acest tip de interacțiune se numește sinteza artelor (Un alt exemplu de astfel de sinteză este îmbogățirea cu imagini și ornamente a operelor de arhitectură sau de artă aplicată ) Este posibil, totuși, să considerăm că o simplă comparație a textului cu desenele, chiar dacă acestea sunt dedicate aceluiași subiect, este capabilă să creeze o operă cu drepturi depline de un nou tip de artă? Cuvântul și imaginea se combină în el într-un întreg artistic cu adevărat indisolubil, se îmbogățesc mereu reciproc sau pot intra în conflict, încălcând puritatea și integritatea impresiei? Cu orice sinteză, formele de artă care participă la ea sunt într-o anumită măsură forțate să abandoneze puritatea strictă a mijloacelor lor expresive, să cedeze reciproc o parte din atenția noastră, capacitatea noastră de a ne obișnui cu imaginile întruchipate tocmai în limbajul lor Capacitatea noastră de a asculta cuvântul, de a-i admira expresivitatea și acuratețea este slăbită dacă începem să "sprijinăm" imaginea verbală cu un desen În același mod, capacitatea de a simți propria expresivitate a unei imagini vizibile este încălcată atunci când servește doar ca un plus la poveste Mai mult, aceste imagini Fundamentele alfabetizării artistice sunt de obicei create de diferiți oameni - un scriitor și un artist și în momente diferite (uneori separate de secole!) Cum să-l crezi pe artist că a ghicit exact ce și-a imaginat scriitorul? Și dacă nu ați ghicit, atunci nu ajută, dar ne împiedică să înțelegem o operă literară! Iată mai multe imagini ale aceluiași personaj - Cicikov - în ilustrații realizate de diferiți artiști Uite ce diferite au iesit! Cine va spune care dintre ei este "mai corect", mai aproape de ceea ce și-a imaginat Gogol că este Cicikov? De aceea ilustrația - însuși principiul acestei arte - a fost atacată și negata de mai multe ori în momente diferite Și totuși cartea ilustrată nu piere, există și se dezvoltă, atrage mulți Kukryniksy Cicikov la Korobochka Ilustrație pentru "Suflete moarte" de N V Gogol Rusia Povestea și spectacolul artiștii, inclusiv cei remarcabili, rămâne atractiv pentru o gamă largă de cititori Nevoia de a vedea ceea ce este descris, dorința de claritate sunt caracteristice multor cititori Este curios că o astfel de dorință este uneori satisfăcută cu foarte puțin, nu necesită detalii specifice În urmă cu cinci sute de ani, în cele mai vechi cărți tipărite au apărut mici gravuri care îi înfățișau pe eroii fabulelor lui Esop Erau oameni sau animale, precum Leul și Măgarul, reprezentați atât de schematic încât nu puteau fi decât distinși Dar ar putea fi și doar două cercuri, adică Soarele și Luna, sau două dreptunghiuri - Aur și Argint (un cerc și un dreptunghi au fost colorate ulterior, în cartea deja tipărită, cu galben) S-ar părea că astfel de ilustrații primitive nu ar putea îmbogăți înțelegerea textului Dar au fost făcute și, într-un fel, înseamnă că l-au ajutat pe cititorul de atunci În acele vremuri, oamenii învățați disprețuiau ilustrațiile, credeau că sunt potrivite doar pentru "povesti de femei" Dar pentru cititorii neexperimentați (și au devenit imediat o mulțime de ei într-un manuscris, mai ieftin decât manuscrisele anterioare), chiar și astfel de desene au oferit suportul necesar pentru imaginație Doar obiectul numit a ieșit din text, și-a demonstrat existența și a fost suficient Chiar și în bogat, cu multe sute de gravuri S Alimov Cicikov Creion Rusia ' A Agin Cicikov Gravură în lemn E Bernardsky Rusia Fundamentele alfabetizării artistice Cronica mondială "X Shedel ( ), același portret, repetat pe pagini diferite de mai multe ori, de fiecare dată înfățișând o persoană diferită, aceeași gravură a servit ca vedere a diferitelor orașe În toate aceste cazuri, conținutul în schimbare a fost introdus în ilustrația neschimbată de textul alăturat La rândul său, acestui text i s-a dat o concretețe tangibilă prin apropierea de desen Desigur, ilustrația poate fi (și în vremurile ulterioare în cea mai mare parte a fost) mult mai independentă, definită și semnificativă Ea însăși, fără ajutorul textului, poate transmite aspectul și caracterul individual al personajelor, relațiile lor, să ne prezinte vizual și vizibil locul și timpul acțiunii Și apoi ne oferă imperceptibil propria ei lume artistică, legată doar indirect de baza ei literară Eliberează cititorul de munca complexă a imaginației, de nevoia de a desena mental realitatea "ascunsă" în text Înlocuiește expresivitatea cuvântului, ca și cum ar fi traducerea lui într-o altă limbă, străină de el Dar, cu toate acestea, într-o ilustrare atât de detaliată și specifică, se păstrează sensul foarte original al gravurilor ingenue din secolul al XV-lea: să eliberează imaginea de învelișul ei verbal, să deducă din textul din exterior, ca să poată fi văzută, să se convingă de existența ei X Schedel "Cronica mondială" Gravare Nürnberg Povestea și spectacolul Ilustrația și sensul figurat al literaturii Dorința de claritate, care a dat naștere cândva ilustrației, nu epuizează deloc posibilitățile artistice ale acestei arte și nu determină întotdeauna calea dezvoltării ei În secolul nostru, pentru cei mai profundi și subtili ilustratori, nici momentele tăioase ale intrigii, nici apariția personajelor nu devin principalele obiecte de atenție în sine Ei sunt interesați de altceva - semnificațiile profunde ale unei opere literare, atmosfera acesteia, stilul autorului, în care se manifestă atitudinea lui caracteristică față de viață Toate acestea pot fi exprimate în limbajul desenului? Si cum? Să încercăm să comparăm câteva dintre aceste ilustrații cu lucrările aceluiași scriitor - F Dostoievski În desenele stricte și clare ale lui M Dobuzhinsky ( ), atât personajele, cât și intriga poveștii "Nopțile albe" aproape dispar Vedem doar un oraș adormit, frumos și posomorât, cufundat în strălucirea misterioasă a unei nopți strălucitoare de primăvară nordică Petersburgul pustiu noaptea se dovedește a fi personajul principal al cărții, întruchiparea atmosferei sale romantice, visarea impulsivă, nervoasă a eroului-povestitor: "Și cunosc oameni acasă Când merg, toți par să aleargă înaintea mea în stradă, privind pe toate ferestrele "Lumina fantomatică a nopții albe - densitatea neagră a umbrelor, strălucirea pereților de lumină sunt transmise de artist într-o tehnică strictă și clară, doar în alb-negru, fără tranziții (el am desenat cu cerneală pe hârtie amorsată cu cretă, asta a făcut posibilă terminarea desenului cu un ac, zgâriind o pată de cerneală pe un fundal alb) Pereți, ferestre, colțuri, valuri de lumină pe apa limpede a canalului din spatele gratiilor negre Și eroii? Siluete minuscule, tremurătoare, ele sunt conturate în adâncimea transparentă a străzilor și terasamentelor Nu le distingem fețele, nu le vedem ce sunt, abia le surprindem confuzia, singurătatea, anxietatea Între timp, starea de spirit generală a poveștii despre un tânăr visător singur și sărac și dragostea lui fără speranță este transmisă în aceste desene reci, foarte subtil și în toată aroma ei pur Petersburg Evident, impresiile tăioase și proaspete ale artistului au ajutat acest lucru, schimbând în mod neașteptat sentimentul obișnuit al orașului Dobuzhinsky a pictat în Petrogradul era gol după recentul transfer al capitalei la Moscova În golul neobișnuit al străzilor sale, frumusețea austeră clasică s-a deschis într-un mod nou Dar "Nopțile albe", citită de un alt artist, aproape o jumătate de secol mai târziu În , artistul Y Perevezentsev a realizat mai multe gravuri pe subiectul poveștii Gravura este una dintre modalitățile de gravare pe metal Desenul se realizează cu un ac peste un strat de lac care acoperă placa de zinc, apoi se gravează cu acid, care corodează liniile zgâriate Din aceste lovituri adâncite în metal, cerneala frecată în ele se transferă pe hârtie atunci când este imprimată Imprimeul este aerisit, subțire și catifelat, bogat în tranziții și nuanțe de ton Gravura bine transmite adâncimea fumurie a spațiului cețos Fundamentele alfabetizării artistice M Dobuzhinsky Ilustrație pentru "Nopțile albe" de F Dostoievski Cerneală Povestea și spectacolul Și aici, la Psrevezentsva, eroul Nopților Albe este Petersburgul însuși, vrăjit și transformat de sentimentul misterios, romantic al nopților sale fără întuneric Acesta este deja un peisaj pur - eroii poveștii sunt forțați să iasă din el în câmpuri, în afara cadrului Siluete mici și mișcătoare, schițate trăiesc acolo o altă viață, prea agitată și cotidiană pentru spațiul părții centrale a foii, înghețate la limita șubredă a realității și a fanteziei Recunoaștem acest oraș, grămezi de case înconjurate de spații încețoșate, cupole și turle, care pătrund cumva în cerul infinit de înalt Între timp, Petersburg aici este generalizat și condiționat, nu este vizibil în el, ca în Dobuzhinsky, perspective recunoscute, terasamente de canale, poduri Acesta este un oraș fantomă fabulos și nu degeaba o lumânare uriașă este ridicată spre cer deasupra acoperișurilor sale, asemănătoare cu monumentala Coloană Alexandru, care se înalță pe Piața Palatului din adevăratul Sankt Petersburg, cu silueta ei Iar în jurul acestei lumânări, în întinderile nemărginite ale cerului strălucitor se învârt vârtejuri de păsări sau insecte nocturne Din Petersburgul lui Dobuzhinsky - destul de concret, deși transformat de strălucirea misterioasă a nopților albe - am ajuns acum direct în lumea fantastică a visătorului erou, care conversează amabil cu casele din Petersburg, într-o lume mai mult simbolică decât reală Se dovedește că atmosfera sa lirică instabilă și tulburătoare poate fi foarte pe deplin transmisă și în ilustrații Numai că este necesar să abordăm această sarcină nu literal, înfățișând ceea ce este descris, ci imagini care variază liber, care sunt apropiate ca spirit și sens Și în sfârșit, o altă încercare a ilustratorului de a reproduce nu spațiul exterior al narațiunii, ci de a pătrunde direct în psihologie, în lumea interioară a eroului său Acesta este un desen al artistului N Popov pentru "Netochka Nezvanova" ( ) Ne aflăm aici într-un loc ciudat, lipsit de obișnuit Y Perevezentsev Ilustrații pentru "Nopțile albe" de F Dostoievski Gravurare Fundamentele alfabetizării artistice granițe și repere, un spațiu vâscos, întins, pe care se pare, în mișcare, nu dintr-un anumit punct de vedere și nici la un moment dat Un fel de locuință proastă, o cameră mare întunecată, la întâmplare, despărțită în zig-zag de paravane, un scaun căzut, lenjerie agățată, colțul patului Dar toate acestea, ca într-un vis, nu se potrivesc cu o imagine spațială unică și clară Figurina unei fete, evident una și aceeași, se repetă de mai multe ori în diverse ture și mișcări, parcă s-ar învârti și ar căuta ceva în această cameră ciudată Iar violonistul, pe jumătate ascuns de un ecran, se mișcă și el, ni se arată în mai multe ture deodată Și, de asemenea, umbra lui, neagră și lungă, pe perete și o siluetă albă obscure pe ecran Aici, autenticitatea fizică este doborâtă, încălcată, dar iese la iveală o autenticitate psihologică diferită, ciudată, a "lumii lui Dostoievski" Vedem că relația unei ilustrații cu un text literar verbal poate fi foarte diferită Artistul apelează acum la înfățișarea eroului, la portretul său, apoi la acțiune, la momente cheie sau importante din punct de vedere psihologic, apoi la mediul în care se realizează această acțiune Dar ne poate duce și din lumea exterioară a eroului în lumea interioară, spirituală Rând pictural Oricât de puternică ar fi înfățișată mișcarea în desen, timpul rămâne în continuare acolo Sabia ridicată nu este coborâtă, calul în galop este în același loc Dar apoi apare alaturi un alt desen cu inca un moment al aceleiasi actiuni, iar dupa el altul si altul Și vedem deja că timpul se mișcă în aceste imagini Adevărat, a mers cu salturi și limite de la un moment descris la altul, sărind peste stările intermediare Dar deja "citim" destul de clar intriga din astfel de desene, înțelegem ce, cum și în ce secvență se întâmplă Aproape subconștient, umplem aceste duse cu momente de mișcare lipsă și percepem acțiunea ca fiind continuă De regulă, întâlnim în carte nu una, ci o serie de ilustrații, apoi ea cu atât mai puțin înghesuit și dens Aici acțiunea merge atât după desene, cât și după text; conectându-le într-un singur lanț Dar această serie poate exista și în afara m fără interacţiune directă cu povestea verbală În același timp, se păstrează legătura episo-luv Așa-numitele icoane "hagiografice" au în centru o imagine a sfântului, iar în jurul lui, în pătrate separate - "mărci" - episoade din viața sa, diavolul și minunile postume Conținutul vieții acestui ~-lea, scris în cuvinte, poate fi extras aproape complet din semnele distinctive ale icoanei sale hagiografice În aceeași poveste picturală, șiruri de reliefuri pe mormântul egiptean antic, un ciclu de fresce pe peretele lui se adauga biserica În China, Japonia, în Evul Mediu s-au creat picturi cu rulouri de mai multe metri Prin imprimarea unei astfel de imagini de la o rolă la alta, a fost posibilă urmărirea dezvoltării unei narațiuni picturale complexe Și mai aproape Povestea și spectacolul Dionisie Alexy - Mitropolitul Moscovei Pictogramă tempera Rusia Început al -lea secol Fundamentele alfabetizării artistice F Masereel Istorie fără cuvinte Gravură în lemn Belgia Povestea și spectacolul pentru noi ori povestea în imagini a devenit comună în umoristice și apoi în reviste pentru copii Și din filme de animație populare s-au dezvoltat benzi desenate mobile Textele sunt, de asemenea, implicate în multe dintre aceste forme de povestire picturală - de la inscripții explicative pe un semn de pictogramă sau frescă până la exclamațiile personajelor înscrise în episoade de benzi desenate Dar textele de aici sunt scurte și, cel mai important, sunt subordonate desenelor și le explică Legătura intriga a episoadelor nu combină aceste texte într-o poveste coerentă, narațiunea urmând un lanț de desene Între timp, există cărți fără text deloc, în care narațiunea este doar o serie secvențială de imagini: pe fiecare pagină există o poză fără semnătură Câteva astfel de "romane în gravuri" au fost create la începutul secolului nostru de artistul belgian Frans Masereel Dar nu orice serie grafică din carte este narativă, adică formează o poveste despre evenimente care continuă în timp Un album de picturi ale unui artist este, de asemenea, o serie integrală, cu propria sa consistență și semnificație internă Dar intrigile acestor picturi există de la sine și nu formează o poveste coerentă: acțiunea lor nu trece de la o imagine la alta Nu creați un complot și o serie de desene științifice sau tehnice, deși acestea nu pot fi lipsite de conexiune semantică între ele Capacitatea de a combina imagini în rânduri coerente, de a continua cu următorul desen o acțiune sau un gând deja conturat de cele precedente, introduce un sentiment de timp de rulare în arta plastică imobilă prin natura sa Îi permite să transmită mișcare, să stabilească conexiuni între oameni și evenimente separate de timp și spațiu Aproape fără a sacrifica virtuțile unei singure imagini, o astfel de serie este îmbogățită cu avantaje importante care sunt mai caracteristice artelor temporale decât spațiale Genuri de arte plastice fără intrigi Să revenim acum la imagini independente, unice Am văzut că intriga poveștii este întruchipată în ei nu fără dificultate, cu ajutorul unor trucuri speciale Narațiunea se dovedește a fi un fel de violență împotriva naturii picturale a artelor spațiale Ceea ce se cere imaginii este ceva care, în esență, contrazice calitățile sale naturale: să prindă viață și să acționeze, să fie activ în timp de durată Nu are rost să spunem că acest lucru nu se poate face Narativitatea este generată constant și inevitabil de însuși obiceiul și nevoia noastră de a percepe viața în mișcare și dezvoltare (în același mod în care figurativitatea este introdusă invariabil în literatură de o nevoie la fel de indestructibilă de a ne imagina lumea vizual și concret) Într-una sau alta Fundamentele alfabetizării artistice Michelangelo Băiat ghemuit Marmură Italia BINE - Povestea și spectacolul forme, narațiunea picturală se va păstra, probabil, chiar și odată cu dezvoltarea ulterioară a artei Dar totuși, calitățile și posibilitățile caracteristice artelor plastice ies mai clar pentru noi acolo unde există, ca să spunem așa, în forma lor pură De multe ori întâlnim imagini care nu caută să ne spună nicio poveste Sunt lipsiți de acțiune, nu au bază literară și nu sunt predispuși la repovestirea verbală, nu răspund la întrebarea despre ce este vorba Ele arată doar oameni, natura, lucruri și uneori doar câteva forme geometrice Înseamnă asta că nu au conținut? La urma urmei, adesea acest cuvânt denotă intriga, ceva ce poate fi ușor repovestit, tradus într-o formă verbală de narațiune Între timp, sensul imaginii nu se încadrează, desigur, în această repovestire (altfel nu ar merita să desenezi, să sculptezi, să pictezi cu vopsele - este mai ușor de spus în cuvinte) Dintre toate artele vizuale, sculptura este cea mai puțin predispusă la complot Luptă spre bogăția expresivă a formei volumetrice, ea evită detaliile narative colorate care zdrobesc volumul, limitează compoziția la un număr mic de figuri (nu este ușor pentru o mulțime turnată pe un singur piedestal să dea expresivitate și integritate artistică) Mai des, ea se mulțumește cu o figură umană solitară, fie în repaus, fie în mișcare Monumentul de pe piață amintește de isprava eroului, dar nu reproduce această ispravă: atenția este concentrată pe persoană, nu pe eveniment Figura goală a unui atlet cu un disc sau o suliță nu vorbește despre un record mondial Tema acestei statui este mai generală: frumusețea și puterea tinereții, energia vie a unui corp uman sănătos Se întâmplă și mai ușor Nu este nevoie de disc sau suliță Figura nudă a unui băiat (Michelangelo, circa - ) ghemuit într-o poziție inconfortabilă Nu este clar ce face acolo, aplecat (sculptura nu este complet terminată), probabil doar strângându-și piciorul învinețit Între timp, o statuie mică creează un sentiment de putere dramatică extraordinară O postură incomodă, strânsă, încordează toți mușchii unui corp mic Le simțim rostogolindu-se sub piele Michelangelo este uimitor de capabil să transmită în imobilitatea pietrei mobilitatea fluidă a mușchilor care lucrează Prin urmare, suprafața brută procesată incomplet cu urme de unealtă brută pare aici a fi neobișnuit de vie, corporală Sculptată de sculptor dintr-o bucată cubică de marmură, parcă strânsă strâns în volumul său compact și unghiular, figura păstrează, s-ar putea spune, o "amintire" a formei sale, a fațetelor deja invizibile de care a aderat atât de strâns din înăuntru, dar pentru care niciun detaliu, desigur, nu a putut ieși Din toate acestea și senzația unui arc strâns comprimat, care este plin de energie ascunsă, dar puternică, gata să fie eliberată în orice secundă, îndreptând un corp flexibil și puternic Sentimentul de efort aproape eroic al forțelor este creat nu de un complot modest (și nu complet clar), ci de plasticitatea vie a figurii, adică de calitățile expresive ale formei cele mai voluminoase, principalul mijloc artistic al limbajul sculpturii Fundamentele alfabetizării artistice Cu toate acestea, există un fel de sculptură care este relativ mai capabilă de narațiune, aceasta este o ușurare Expresivitatea sa este, de asemenea, în principal plastică, expresivitatea volumului, deși oarecum condiționată, aplatizată Cu toate acestea, compoziția reliefului este construită pe un plan, ca un tablou, poate fi cu mai multe figuri și cu mai multe fațete, iar acest lucru vă permite să desfășurați un complot destul de complex Dar pentru pictură și grafică în sine, narațiunea nu este deloc necesară Sunt lucrări minunate în care demonstrația domină clar povestea, dacă nu o exclude complet Există genuri întregi de artă plastică care nu sunt narative prin însăși natura lor: portret, peisaj, natură moartă Aceste genuri sunt remarcabile prin faptul că nu cunosc contradicția dintre imobilitatea imaginii și mobilitatea naturii Vedem în imagine nu un "moment oprit", ci o stare de odihnă continuă, complet naturală Timpul din imagine coincide aici cu timpul din afara ei - timpul în care trăiește privitorul Portret Omul este personajul principal al artei Povestea despre un om, despre oameni este tema lui eternă Vedem mulți oameni atât în picturile de zi cu zi, cât și în cele istorice, imaginile umane domină, deși într-o formă transformată, în lucrările mitologice și religioase Toate acestea sunt genuri narative, în care oamenii sunt participanți la anumite evenimente Și numai într-un portret o persoană se oprește de la fluxul evenimentelor și se îndreaptă către noi, către public: el apare nu ca protagonist al unei intrigi, ci pur și simplu ca o persoană, o personalitate, cu propriile sale calități individuale "Cine este el?" (și nu "ce face?" sau "ce se întâmplă cu el?") - aceasta este întrebarea la care ne răspunde portretul Dar nu numim fiecare imagine a unui chip sau figură umană un portret, ci doar imaginea unei anumite persoane reale Și în plus, sensul portretului este în interes tocmai de personalitatea lui Dacă artistul înfățișează capul șefului, pentru a-l transforma ulterior într-un personaj din tabloul său, sau pur și simplu pentru a studia forma capului uman, acesta nu este un portret Schița sa (lucrare pregătitoare sau educațională din natură), deși poate fi similară în acest caz, nu rezolvă problema portretului, nu caută să creeze o imagine holistică a unei anumite personalități Cu toate acestea, portretul nu este întotdeauna realizat din natură El poate înfățișa o persoană care este absentă, moartă de mult, a cărei imagine este recreată din memorie, din unele imagini supraviețuitoare și, în final, din imaginație, dacă nu rămâne nimic sigur Dar un astfel de "portret imaginar" este totuși o extremă, o excepție de la regulă Pentru că nu există alt gen de artă, a cărui operă ar fi atât de meticulos comparată cu prototipul, cu natura, ca un portret - Asemănător sau nu? - această întrebare apare inevitabil în evaluarea sa Motivul pentru aceasta este clar - este chiar în scopul Povestea și spectacolul portretul să fie imaginea unei anumite persoane, genul lui de "adjunct" pentru privitor sau memoria defunctului și inaccesibil percepției directe Cu ultima sarcină - păstrarea imaginii defunctului - începe istoria portretului, unul dintre cele mai vechi genuri de artă plastică Portretul ar trebui să fie asemănător, în orice caz, ar trebui să ne convingă că această persoană se află în fața noastră, și nu pe oricine altcineva Dar care este această asemănare într-un portret? Coincidența trăsăturilor faciale - forma nasului și buzelor, culoarea părului? Acest lucru este probabil necesar, dar este suficient? La fel de important este să transmiteți o impresie mai generală despre o persoană, să-i surprindeți obiceiul, comportamentul, gestul Și mai profund este asemănarea interioară, sentimentul de caracter - imperios sau timid, activ sau gânditor Portreticul poate încerca să pătrundă în experiențele eroului său, să dezvăluie privitorului lumea sentimentelor sale El ne poate atrage atenția asupra locului acestei persoane în societate, transmițând demnitatea sa modestă sau măreția trufașă, mândria de clasă Francesco d'Este, Ducele de Modena, este plin de o asemenea mândrie regală într-un bust de marmură, executat la mijlocul secolului al XVII-lea Sculptorul italian Lorenzo Bernini Bustul sculptat este o formă de artă rea Atenția se concentrează asupra feței, întoarcerea și înclinarea capului și mișcarea umerilor Aici, ca și în pictură, nu există culori sonore, este imposibil să transmiteți mediul unei persoane, situația sa de viață Deconectat de lumea lui familiară, el este alături de noi aici unul la unu Cu toate acestea, Bernini a reușit să dea operei sale efectul unui spectacol de teatru, splendoarea palatului, solemnitatea unei ceremonii de curte Întregul bust este pătruns de o mișcare capricioasă, suprafața marmurei pare să tremure de emoție nervoasă Pliurile fluturate ale mantalei care înfășurau umerii ducelui sunt agitate și clocotând, buclele luxoase ale perucii sale lungi și ondulate se rostogolesc pe ea ca o cascadă furtunoasă Fața arogant de rece este sprijinită de cel mai delicat guler din dantelă sculptat cu măiestrie în marmură O privire disprețuitoare este lăsată deoparte, evitând întâlnirea cu privirea privitorului Cu toată postura lui mândră, pare să elibereze în jurul lui un spațiu spațios, care îi aparține doar lui, împingând în mod obișnuit privitorul departe de el la o distanță respectuoasă, la maxim distanță Aproape concomitent cu această slăvire de marmură a domnitorului arogant, în același mijloc de secol al XVII-lea, de cealaltă parte a Europei, în Olanda, a fost executat un modest portret pictural al unei bătrâne, despre care nu știm nimic, nici măcar un nume Nimic în afară de ceea ce chiar pictura marelui artist Rembrandt ne poate spune despre ea Dar pare că nu încearcă deloc să spună, îndepărtează fără milă toate detaliile din imagine, toate împrejurările exterioare ale vieții, mediul casnic, spânzurările care ar putea caracteriza femeia care le deține Ținuta ei modestă de casă este, de asemenea, descrisă destul de puțin - mâneci largi în care mâinile ei sunt ascunse rece, o cămașă alb-gălbuie în față și o pelerină de catifea închisă pe cap, sclipind în pliuri cu lumini reci de roșu vin Fundamentele alfabetizării artistice Dar catifea nobilă nu creează un sentiment de lux aici Este doar un lucru vechi familiar, încălzit de căldura trupească vie Căldura sa moale este percepută aproape tangibil, ca prin atingere Contururile netede ale unei siluete în haine întunecate și largi sunt înecate în amurgul adânc al unui fundal maro-negru O umbră ascuțită este înconjurată sub pelerină de o față veche, luminată din stânga de o lumină galben-roșiatică, evident artificială, reflexe ale unui foc menajer viu Lumina laterală este nemiloasă față de fața senilă, nu înmoaie ridurile, sculptează tăios forma obrajilor care au verificat elasticitatea, dar nu ajunge la ochii stinși, cufundați adânc în ei înșiși Și, în același timp, în această demonstrație a distrugerii, L Bernini Bustul ducelui Francesco d'Este Marmură Italia - Povestea și spectacolul produs cu chip uman de vârstă și soartă, nu există deloc răceală și indiferență Jumătatea bătrânei este așezată ferm și strâns în cadrul ei, pe care par să se sprijine brațele încrucișate Poza este calmă, dar nu pare constrânsă din cauza unei ușoare deplasări la dreapta și a înclinării capului, atenuând simetria portretului Există un sentiment de tăcere, singurătate, timpul care curge încet Doar lumina aurie-caldă de pe chipul ei pare să se miște și să pâlpâie cu reflexe roșiatice ale flăcării Pensula de culoare a lui Rembrandt, nedefinită, curgătoare, nu numai că sculptează forma feței, ci oferă și o căldură vie pielii senile ofilite Are un fior al vieții, o vibrație subtilă evazivă Bătrâna este înfățișată parcă singură cu ea însăși, totul în gândurile ei Ochii ei sunt în jos, umbriți, nu le putem întâlni ochii Dar, în același timp, distanța atât de subliniată în portretul ducelui Rembrandt Portretul unei bătrâne Ulei Olanda Fundamentele alfabetizării artistice xx redus la limita Fața întunecată este aproape de cadru și concentrează toată atenția privitorului asupra ei însăși Deși rămâne banal, devine extraordinar de semnificativ, bogat în nuanțe subtile de sentiment viu Prin urmare, fără a intra în contact direct cu noi - ochi în ochi - eroina portretului este deschisă pentru empatie simpatică cu "lumea ei a gândurilor ei Ea ne atrage literalmente acolo la ea - în "sfera sumbră" a portretului și chiar mai adânc, în acea lume spirituală interioară, care-■ dm ea este atât de absorbită Nu există nimic care să-i deranjeze gândirea, pentru că timpul din acest portret durează pentru totdeauna Desprins de tot, apoi în afara lui, totul este în sine, poate în sine, nu numai astăzi Astfel, portretul devine o reflectare a unei întregi vieți omenești, rezultatul său, s-ar putea spune, spiritual Aici putem vorbi despre un portret psihologic, care devine o concentrare a ființei interioare a unei persoane Dar psihologismul în pictură, desigur, nu este același ca în literatură Scriitorul ne poate vvss-ne direct în gândurile și sentimentele eroului său Pe pânză, în fața noastră, este doar strălucirea lor, care ne permite să ghicim și să empatizăm despre ceva Să ne uităm acum la un alt portret, în multe privințe opus aceluia atât în starea de spirit, cât și în imaginea modelului surprins de artist, în limbajul său artistic După amurgul adânc al lui Rembrandt, o explozie de culori pure, luminoase, strălucitoare transparent Rozul alături de turcoaz este o combinație aproape pătrunzătoare, nu orice artist este amuzat să construiască culoarea picturii sale pe un contrast de culoare atât de puternic Iată însă trăsurile roz și liliac deschis conectate și împletite cu cele verzui-albastrui în cel mai complex joc de nuanțe și modulații, combinate cu atmosfera sclipitoare și mișcătoare de elegantă festivă, care se potrivește atât eroinei portretului - o tânără elegantă cu breton roșcat auriu Acest mic portret al actriței Jeanne Samary a fost pictat de artistul francez Auguste Renoir în O altă epocă și țară, o cultură artistică diferită și, în consecință, o altă alegere a modelului, o dispoziție diferită, plină de bucurie și un limbaj pictural complet nou Cu toate acestea, pentru mulți dintre contemporanii lui Renoir, acest portret s-a dovedit a fi prea îndrăzneț în ceea ce privește pictura Erau stânjeniți de ușurința aerisită a loviturii și de suprafața nenetezită și liberă și de penumbra albastru-verzuie de la buze și tâmple Toate mijloacele de reprezentare, pe atunci încă neobișnuite, noi, menite să transmită o lejeritate trecătoare și o claritate instantanee a impresiei, au ieșit în prim-plan în ochii lor, interferând cu comunicarea plină de viață cu eroina portretului Aici totul este imperceptibil de mobil, schimbător, neexprimat cu toată distincția Țesătura turcoaz irizată a rochiei ei pare să nu aibă o suprafață definită, spumează ca un val al mării Modelul de pe el rămâne ilizibil, la fel ca și modelele de fundal albăstrui pe roz Un butoniere auriu roz la umăr abia se distinge Dar o privire directă asupra privitorului - ochi în ochi, la o distanță extrem de scurtă, creează un sentiment de comunicare vie și foarte apropiată, o conversație prietenoasă, aproape intima, a unei tinere Povestea și spectacolul și privitorul Fața ei este imperceptibil de schimbătoare, există o notă de zâmbet și o tristețe blândă în ochi, o visare ușor sentimentală și o lejeritate mobilă a caracterului Niciun alt gen nu permite această apropiere a eroului și a privitorului, care este permisă pentru portret, o privire directă asupra noastră de acolo, din adâncul pânzei, de la distanța de timp Prin urmare, una dintre cele mai importante caracteristici ale unui portret, care îi determină scopul și starea de spirit, este distanța la care ține privitorul Într-un portret ceremonial, înălțând și slăvind eroul, distanța crește, într-un portret intim, liric, se reduce la limită Eroul unui astfel de portret nu numai că ne aduce mai aproape de distanța unei conversații amicale libere, dar ne dezvăluie și lumea sentimentelor și experiențele sale Să aruncăm acum o privire mai atentă la portretele a doi băieți, atât de diferiți, deși par a fi de aceeași vârstă Există două înțelegeri ale posibilităților și sarcinilor artei picturale, și în special ale portretului, două atitudini față de copil și față de copilărie în general Sunt mai mult de trei secole între aceste portrete, motiv pentru care sunt atât de diferite unele de altele Sunt două epoci, două lumi ale culturii Artistul italian Pinturicchio și-a pictat băiatul undeva în jurul anului , acesta este un portret caracteristic al Renașterii Este foarte deștept, dar și strict, plin de pace clară, sublimă Credem în acuratețea portretului, pentru că vedem atenția vigilentă a maestrului la caracterul feței copilului, la buzele sale plinuțe și obrajii rotunzi, la ochii frumoși ai micuțului italian, calm și parcă de departe privindu-ne la noi Este ciudat: el nu pare să părăsească privitorul, se uită în ochi și, în plus, este totul atât de clar de încredere Dar contactul cu lumea lui interioară, sentimentul unui personaj viu încă nu ne este dat Rămâne îndepărtat, puțin misterios în caftanul său roz strălucitor și șapca albastră pe părul lung, bine pieptănat Are trăsături blande copilărești, dar deloc o izolare copilărească a unei ipostaze, chip, privire Este plin de demnitate reținută, decent, potrivit contemporanilor săi, cu persoana de la care este pictat portretul Și cu frumoasa natură italiană, împotriva căreia este scris, băiatul nu are un contact interior, spiritual Este doar spațiul lumii în care există Arta Renașterii recunoaște o persoană cu atenție și apropiere simpatică, dar până acum în principal în calitățile sale externe, vizibile Nu caută să pătrundă în lumea lui interioară Iar copilăria, ca lume specială, stare specială a unei persoane, nu-l deranjează pe artist din punct de vedere psihologic Băiatul se ține în felul în care este în general potrivit să țină persoana înfățișată, postura și privirea lui nu aparțin momentului vieții, ci a ceva mai general și mai important Acesta este sublimul, îndepărtat de cotidianul agitat, în care este necesar să apară în fața contemporanilor și urmașilor Dimpotrivă, fiul mic al artistului rus Vasily Tropinin, pictat de tatăl său la începutul secolului al XIX-lea, apare în fața noastră în mișcare rapidă, în grabă, neconstrâns de nicio convenție a unei poziții "demne" Un băiat plin de viață și agil este surprins de pensula artistului Fundamentele alfabetizării artistice O Renoir Portretul lui Jeanne Samary Ulei Franţa Povestea și spectacolul parcă într-o stare de moment Este ca și cum nu poza, postura lui relaxată este gata să se schimbe în clipa următoare Întoarcerea rapidă a capului este continuată de mișcarea privirii, care tocmai a alunecat pe lângă noi undeva în lateral Este clar că nu depinde de privitor, nu de tatăl care îi pictează portretul, este totul în lumea lui, în interesele și hobby-urile copiilor săi Este acasă, în împrejurimile sale obișnuite, familiare, iar sentimentul de confort și căldură acasă, libertatea neconstrânsă a acasă - nu pentru spectacol - comportament constituie poate principalul secret al farmecului acestui mic portret color, modest Căldura acestui lucru a încălzit o gamă de culori maronie foarte solidă Culoarea peretelui cu fereastra care se deschide în spatele capului băiatului este aproape de tonul lui moale B Pinturicchio Portretul unui băiat tempera Italia BINE Fundamentele alfabetizării artistice V Tropinin Portretul unui fiu Ulei Rusia BINE Povestea și spectacolul un costum lejer acasă și, de asemenea, destul de zilnic, cu guler larg deschis pe gât fragil Lumina laterală puternică, sculptând umbre neliniștite în pliuri și aurind buclele moi ale băiatului, subliniază mobilitatea figurii Cât de multe, se pare, poate spune atât despre o persoană, cât și despre timpul său, o simplă imagine a unei fețe și a unei poze, lipsită de orice urmă de complot! Vedem că lipsa de intrigă a genului portret nu îl pune în niciun caz pe locul doi, nu îl face mai puțin semnificativ decât genurile narative Peisaj Înainte ca imaginea naturii, lumea care există în afara noastră, indiferent de om, a devenit o temă independentă a artei, au trecut milenii Spre deosebire de portret, peisajul este un gen relativ tânăr Timp de secole, imaginile naturii au servit doar ca fundal modest pentru o scenă istorică sau mitologică, un fel de "împrejurare a scenei" care nu pretindea că prezintă un interes deosebit Chiar și mai devreme, ne amintim, niciun spațiu "gol" nu a intrat deloc în cercul de atenție al artistului, indiferent de modul în care a fost perceput de acesta Când descrieți oameni și lucruri, locurile "goale" din compoziție au fost comprimate sau sărite În arta medievală, un copac sau o casă indica doar scena acțiunii, fără a o reprezenta în totalitatea și specificul ei - acest lucru nu părea necesar și interesant Abia odată cu deschiderea perspectivei "golicul" lumii naturale s-a dovedit a fi subiectul unei imagini, a încetat să mai fie ceva nedefinit și fără formă A apărut nu ca absența unui lucru, ci ca un spațiu care are propria sa ordine, o anumită organizare, susceptibilă de analiză matematică Acum era percepută și realizată foarte clar Toate lucrurile există în acest spațiu, iar întregul caracter al imaginii depinde în mod esențial de aranjarea lor reciprocă, distanțe și rotații În picturile maeștrilor Renașterii, natura frumoasă și elegantă formează foarte adesea un fundal - planuri îndepărtate în spatele unei scene mitologice sau evanghelice sau în spatele unui erou portret (ca în Băiatul de Pinturicchio) O priveliște îndepărtată, împrejmuită de munți albaștri, copaci zvelți și transparenți pe un cer senin și castele, sate, mori împrăștiate de-a lungul văii Am călătorit deja prin fundalurile unor astfel de picturi, familiarizându-ne cu deschiderea perspectivei aeriene și transferul adâncimii spațiului Fundalurile peisagistice ale acelei epoci erau compuse cu dragoste din multe detalii observate în natură, pline de nenumărate detalii, erau clar admirate, dar nu considerau încă că ar putea fi subiectul unei imagini independente Și chiar și atunci când devine în sfârșit un gen independent, imaginea naturii la primele ei vizuini păstrează de obicei o legătură directă cu tabloul tradițional istoric, mitologic sau biblic Manifestat Fundamentele alfabetizării artistice această legătură, în primul rând, în faptul că natura a apărut pe pânză nu în aspectul ei obișnuit, modest, ci ca un fel de lume maiestuoasă și frumoasă, infinit îndepărtată de privitor - nu numai prin distanțe, ci și de secole O lume străveche, legendară, în care exact acțiunea unei astfel de imagini s-ar putea desfășura Așa sunt peisajele lui Claude Lorrain, un maestru francez al secolului al XVII-lea care a lucrat în Italia Aceste pânze elegante strălucesc de căldura și soarele binecuvântatei Mediterane, conducând privirea către distanțe strălucitoare ale naturii înnobilate, pline de pace limpede În "Peisajul cu răpirea Europei" ( ), avem în fața noastră o țară înfloritoare, unde o mare turcoaz închis se împroșcă pe țărmurile stâncoase, animată de corăbii și bărci, iar pe pelerină se înalță un pâlc imens de copaci bătrâni Este dificil să le recunoaștem rasa, cel mai probabil, sunt "copaci în general", simboluri puternice și magnifice ale pământului mereu înflorit În spatele lor, pe dealuri, sunt ruinele unui oraș antic și munți într-o ceață albastră Această țară fertilă a fost locuită de mult timp, iar oamenii din peisaj trăiesc și respiră în același ritm cu natura prietenoasă: un cioban odihnit deasupra țărmului în mijlocul turmei sale, fete desculțe cu buchete de flori sălbatice O lumină laterală puternică aurește masele întunecate de verdeață, inundă cu strălucire distanța albastră Și între timp, o umbră groasă străbate valurile de coastă - acest nor a acoperit soarele pentru un minut Și de aici totul este organizat armonios, C Lorrain Peisaj cu răpirea Europei Ulei Franţa Povestea și spectacolul peisajul cu respirație calmă este însuflețit de fluctuațiile luminoase, ecoul țărmului luminat cu distanța strălucitoare prin apa întunecată a golfului Ce fel de țară magică ne arată artistul? Este clar că el nu a descris niciun loc anume văzut în natură Peisajul este, fără îndoială, "asamblat", compus cu pricepere din părți care caracterizează lumea naturii cu cea mai mare completitudine și diversitate posibile Există munți și o mare cu insule, plantații umbroase și ruine antice Totul este unit într-o ordine strictă și clară, echilibrată, redusă la o unitate armonioasă Aceasta este lumea așa cum ar trebui să fie, așa cum este descrisă în poveștile frumoasei epoci de aur, de mult apuse De aceea, o astfel de imagine a naturii nu se poate lipsi de mitologie, rămâne un peisaj complet "pur" În centru, în prim plan, imaginea unei fete pe spatele unui taur alb este evidențiată cu lumină puternică Acest grup mic ocupă foarte puțin spațiu în imagine, dar este amplasat și iluminat în așa fel încât se dovedește a fi, parcă, cheia întregii compoziții Ea introduce o temă mitologică în peisaj, împingând-o astfel înapoi la vremuri fabuloase Mitul antic povestește despre fiica regelui fenician Agenor Europa, răpită de Zeus, care a luat forma unui taur Scenele mitologice (și uneori biblice) sunt adesea realizate în peisajele lui Lorrain de mâna unui alt artist, dar sunt parte integrantă a planului său Ele ajută la darea naturii "simple" un sentiment de profunzime istorică și înălțime filozofică Sylvester Shchedrin este un artist rus din prima treime a secolului al XIX-lea - și-a scris peisajele și în Italia Și au din nou o mare caldă și liniștită, țărmuri și promontori stâncoși, pâlcuri de copaci, catarge de nave și bărci de pescuit Și totuși are o lume complet diferită de Lorrain În primul rând, aceasta este lumea reală și nu creată de imaginația artistului Credem în autenticitatea locului înfățișat, în faptul că această priveliște a fost găsită și aleasă chiar în natură și imprimată pe această mică pânză chiar din natură "Colosseumul mi-a ordonat să-i fac un portret", a spus artistul însuși într-o scrisoare, puțin ironic, despre unul dintre picturile care înfățișează ruinele unui amfiteatru antic De fapt, peisajele sale sunt un fel de portrete ale zonei, și nu scrieri pitorești despre natura ideal de frumoasă Numele lor definesc locația exactă: "Vedere spre Capri" sau "Mic port din Sorrento cu vedere la insulele Ischia și Prochilo" Iar oamenii care îi dau viață picturilor nu sunt în niciun caz personaje mitologice, ci pur și simplu pescari italieni care își rostogolesc mrejele în ape puțin adânci lângă țărm Ei au locuit în pace pe aceste țărmuri frumoase, iar figurile lor de afaceri oferă peisajului un aspect confortabil, dar cotidian Între timp, frumusețea zveltă a naturii sudice nu suferă deloc de toate acestea Deși din natură, în care nu poți mișca nimic, nu poți schimba locurile, artistul organizează compoziția nu mai puțin armonios decât Lorrain în peisajul său compus El găsește un astfel de punct de vedere și conturează limitele vederii alese în așa fel încât întregul peisaj să primească o ordine clară, să se împartă în mod firesc în mai multe planuri, conducându-ne treptat privirea dintr-unul Fundamentele alfabetizării artistice ■ o creastă de pietre care merge în mare la alta, de la o pelerină îndepărtată cenușiu-albastru în spatele unui turn pe jumătate ruinat până la o altă pelerină mai îndepărtată, strălucind nuanțe de gri moale pe cerul auriu Culoarea moale este principalul mijloc expresiv al artistului; el evită culorile deschise luminoase și contrastele puternice Marea calmă strălucește cu nuanțe sidefate - de la roz la gri-albastru, ondulațiile de lângă coastă se joacă cu lumini puternice (Shchedrin nu-i place vremea furtunoasă) Punctul înainte de zi este ales împotriva luminii, turnul și marginea stâncii se întunecă pe cerul deschis, unde norii aurii învolburați ascundeau soarele Cerul este într-o mișcare complexă Un nor gri-albăstrui și o dâră cenușie oblică de ploaie îndepărtată au aprins lumina aurie care se revarsa din spatele norilor Shchedrin prinde luciul rece al aerului mării, motiv pentru care pare să fie atras de prospețime dintr-o imagine mică și modestă După mici pânze subțiri și detaliate, finisate cu grijă, de I Shchedrin, pictura de Isaac Levitan "Twilight Stive" ( ) - una dintre ultimele lucrări târzii ale maestrului - poate părea la început cumva neterminată, "goală", abia conturată în contururile sale cele mai generale Dar nu este deloc cazul Doar că ne întâlnim aici cu un alt limbaj artistic, un alt sistem de pictură, care transmite foarte subtil și pătrunzător stări complet diferite ale sufletului artistului, o altă atitudine față de natură și față de sine S Şcedrin Vedere spre Capri Ulei Povestea și spectacolul Levitan a ales un motiv foarte simplu, categoric modest: pe o pajiște cosită, mărginită de-a lungul orizontului de boscheți care se întunecă, cărțile de fân întunecate sunt așezate în rânduri care ne duc privirea în adâncuri Din punctul de vedere al artistului de la începutul secolului trecut, probabil că nu ar mai fi nimic de descris aici În ochii lui, această poiană cu căpioare de fân, văzută de sute de ori, pur și simplu nu a devenit încă obiect de artă, nu a trezit o atitudine creativă față de sine pentru pictură Între timp, pentru Levitan, tocmai această slăbire liniștită a luminii zilei este ca și intriga imaginii, care se joacă în fața ochilor noștri într-un spațiu pustiu, cheia stării sale melancolice Se pare că vedem cum cățile de fân se întunecă, pierzându-și volumul în amurgul instabil și transformându-se în siluete elastice moi Vedem cum luna plină, atârnând chiar deasupra centrului peisajului, este plină de lumină portocalie și roșie, chu - acoperită de jos cu un văl de nor albăstrui Artistul scrie pe larg, pe larg El nu scrie detaliile, ci le lasă să aibă loc în întunericul care se adună Culoarea moale și, parcă, selectivă m: sculptează contururile carilor de fân, sol neuniform, îngroșarea instabilă a norului * * I Levitan Amurg Căpițe de fân Ulei Rusia Fundamentele alfabetizării artistice lubrifiază, estompează detaliile Integritatea instantanee a impresiei, structura generală lirică a peisajului este mai importantă pentru Levitan decât detaliile specifice locului, lipsite de orice frumusețe deosebită și alese de el doar pentru că s-a dovedit a fi posibilă întruchiparea propriei sale stări de minte în ea Natura este mobilă, dar chiar și în variabilitatea ei este stabilă și constantă De mii de ani își alternează apusurile și răsăriturile, primăverii și toamnele, de secole bate surf-ul pe țărmurile stâncoase În locul unui copac căzut, dintr-o sămânță va crește o altă sămânță, similară cu prima Multe generații de oameni văd aceeași natură, dar o descriu diferit Motivul pentru aceasta este că munții și pădurile de pe pânză nu sunt doar o reflectare a ceea ce este vizibil În pictura peisajului, artistul își descoperă propria relație cu elementele naturii care îl înconjoară El caută în ea idealul etern al frumuseții sublime, F Guardi Capriciu arhitectural Ulei Italia BINE Povestea și spectacolul nefiind mulţumit de real, el construieşte în mod conştient o ordine armonioasă a fiinţei ei Cu admirație și groază în fața puterii supraomenești a forțelor naturale, el îngrămădește vârfurile și abisurile muntilor pe pânză, ridică valurile oceanului, creând un peisaj "eroic" în care se poate opune elementele isprăvii care le învinge puterea El se bucură viu de diversitatea formelor și culorilor lumii din jurul său, cu o pensulă în mâini caută modalități de a transmite armonia lor naturală Luptă pentru contactul spiritual cu natura, pictorul peisagist o face o oglindă a sentimentelor și stărilor sale, în mobilitatea ei constantă el găsește un răspuns la propriile experiențe El se instalează încet în lumea lui, sondează cu dragoste planurile apropiate și îndepărtate cu ochii Din valea locuită transformată de munca omului, este transferată în sălbăticia inaccesibilă, din întinderea nesfârșită a mării se uită în spațiul orașului aglomerat de case vechi, înfundat de o mulțime pestriță Dar peisajul urban, și peisajul arhitectural în general, este o varietate specială și importantă a genului Spațiul natural, "sălbatic" apare în el ca locuit, adaptat nevoilor, gusturilor și idealurilor sociale ale oamenilor Aici pictura își împrumută parțial resursele de la o altă formă de artă - arhitectura Dar clădirile din peisajul arhitectural nu ne arată doar frumusețea lor Învăluiți în aer, pătrunși și inspirați de lumină, însuflețiți de numeroșii lor locuitori, C Monet Bulevardul Capucines din Paris Ulei Franţa Fundamentele alfabetizării artistice se unesc cu verdeața grădinilor, își flutură reflexiile în apa care curge pe lângă ele Artificialul și naturalul se formează aici într-un singur mediu în mișcare, unde fierberea vieții umane este inseparabilă de suflarea vie a naturii Natura "moartă" Cercul lucrurilor aparținând omului și creat prin munca lui este și lumea umană Reflectă abilitățile și gusturile noastre, stilul de viață, ideile despre oportunitate și comoditate, despre bogăție și frumusețe Dar el, ca și peisajul, a primit relativ târziu un loc independent în artele vizuale Până în jurul secolului al XVII-lea, camera era înfățișată doar ca un container și fundal pentru oamenii din ea, o scenă, o arenă pentru unele evenimente Și un lucru separat în mâinile unei persoane sau lângă ea a servit ca atribut, adică un simbol al unei profesii sau puteri, definind rolul și semnificația proprietarului său Toate acestea ar putea fi frumoase și bogate, descrise cu grijă și cu dragoste Dar tot a rămas în imagine ceva secundar Principalul lucru a fost oamenii și acțiunile lor Dar printre maeștrii olandezi ai secolului al XVII-lea, spațiul locuibil al camerelor - mediul de viață cotidian - dobândește o valoare independentă Tabloul lui Emmanuel de Witte "Interior cu o doamnă la clavecin" înfățișează și oameni - aceeași doamnă așezată cu spatele la privitor, o servitoare care mătură podeaua la capătul îndepărtat al unei lungi enfilade și, în cele din urmă, altcineva, puțin ghicit în întuneric, în spatele unui baldachin ușor tras pe spate al patului Dar aproape sfidător, toți sunt incluși în această compoziție în așa fel încât să nu poată juca niciun rol important în ea Ele sunt subordonate unui spațiu mai general - măsurat de clar al unei case olandeze bogate Prin ușile care ne conduc privirea în adâncuri, vedem trei camere una după alta, luminate din partea dreaptă de soarele direct Dreptunghiuri de lumină definite geometric se află pe un model simplu de podea de marmură alb-negru Două ritmuri clare - un model și puncte de lumină - unindu-se într-unul, mai complex, conduc un joc subtil, muzical mobil în spațiu Datorită ei, se pare că auzim în imagine melodia armonioasă și strictă a unui clavecin vechi Iar genul naturii moarte - imaginea unui grup mic de lucruri văzute de aproape, în detaliu și mare, creând prin însăși selecția și aranjarea lor reciprocă o imagine armonioasă a aceleiași vieți stabile și ordonate - a devenit iubită și răspândită în Olanda la acel timp Ne-am întâlnit deja cu un astfel de tablou de Van Beieren în primul capitol Uneori, selecția lucrurilor dintr-o natură moartă avea o conotație simbolică, trebuia, ca din întâmplare, să predice o idee morală importantă - de exemplu, despre concizia vieții și inutilitatea bucuriilor și activităților pământești Astfel, în ochii moraliştilor din acea vreme, acest gen kromny a primit suplimentar semnificație, și-a justificat existența Între timp, dragostea sinceră pentru aceeași frumusețe trecătoare și fragilă a lumii înconjurătoare se manifestă foarte clar chiar în pictura unor pânze mici, finisate cu grijă A existat o varietate foarte caracteristică de natură moartă, în care setea de contact apropiat și direct cu subiectul pictat pe pânză era întruchipată cu o claritate ingenuă Aceasta este o "falsă"; un tablou în care obiectele nu erau scufundate într-un spațiu de perspectivă, deși puțin adânc, ci erau înfățișate ca din exterior, situate direct pe planul pânzei Sarcina acestor tablouri era, de fapt, nu foarte artistică: să înșele privitorul pentru ca acesta să accepte lucrurile pictate ca fiind reale Dar în cele mai bune dintre aceste naturi moarte, a fost întruchipat și un sentiment poetic foarte specific al lucrurilor Olandezii au inventat și "smecheria", iar în prima jumătate a secolului al XVIII-lea a fost popular printre pictorii ruși, care au stăpânit pentru prima dată tehnicile și principiile picturii spațiale vest-europene În fața noastră se află un scut din lemn strâns construit, rindeluit, cu un raft bătut în cuie, pe care sunt înșirate cărți și diverse cărți mici E de Witte Interior cu o doamnă la clavecin Ulei Olanda BINE - Fundamentele alfabetizării artistice articole Alte gadgeturi sunt conectate într-o panglică bătută în cuie pe scut sau atârnate de cârlige Totul este aproape, aproape, așa că nu numai că poți vedea, dar, se pare, chiar și simți Între timp, straturile de lemn cu crăpături și noduri, și raftul, și toate lucrurile mărunte de pe el și de sub el, sunt pictate cu atenție pe pânză cu vopsele Iar înșelăciunea simplă a ochilor se transformă pentru noi într-un contact foarte viu și strâns cu viața de zi cu zi a oamenilor din secolul al XVIII-lea Artistul nu pictează o "punere în scenă" artificială a lucrurilor, ci o combinație naturală și, parcă, întâmplătoare, o mizerie domestică relaxată Iar aceste lucruri nu sunt noi, trăite, încălzite de căldura mâinilor umane Sunt uzate, stricate, lucioase Paginile calendarului sunt rulate într-un tub, nu toți dinții pieptenilor sunt intacți Acestea sunt propriile lor lucruri, bine obișnuite între ei și cu proprietarul, lumea lui de zi cu zi Și, în același timp, lumea no-yu pentru poporul rus de atunci de cultură europeană și spirite înalte ~ x interese Aici sunt cărți, gravuri, tablouri, aceleași locuite, făcute în casă precum piepteni sau foarfece Cu mândrie naivă ne-au expus un spectacol și spre surprinderea noastră G Teplev Natura moartă cu note muzicale și un papagal Ulei Rusia Povestea și spectacolul O oarecare naivitate a acestui tip de natură moartă nu împiedică o calitate importantă inerentă acestui gen în general să fie exprimată în ele cu o claritate deosebită Comunicarea extrem de strânsă a privitorului cu lucrul înfățișat pe pânză ne permite să experimentăm nu numai senzații vizuale, ci cu ajutorul lor și parțial tactile (și chiar gustative) Și tocmai această calitate a dat genului modest un rol neașteptat de important în ficțiune? experimente la sfârşitul ultimelor şi primelor decenii ale acestui secol Natura moartă a devenit atunci laboratorul de creație preferat al maeștrilor artei noi, avangardiste, așa cum este de obicei numită I-a ajutat să depășească izolarea rece a lumii imaginii, izolarea ei de privitor, izolarea ei în propriul său spațiu special În capitolul II, am întâlnit deja "Natura moartă cu cireșe" ( ) a lui D Shterenberg, unde suprafața stratificată a mesei din scânduri, întoarsă la dreapta pe planul tabloului, joacă, în esență, același rol ca în vechiul "trucuri": va da un relief vizibil obiectelor situate pe el, aducându-le mai aproape de privitor Și uneori, concretețea tactilă a suprafeței lucrurilor este îmbunătățită prin introducerea texturilor obiectelor reale în stratul de vopsea - o pulbere de nisip sau rumeguș, un autocolant al unui copac sau o bucată de hârtie imprimată Așa este natura moartă mare, strălucitoare (aș vrea să spun cuvântul "zgomotos", ciudat pentru acest gen liniștit) de P Konchalovsky "Dry Paints" ( ) El înfățișează o masă în atelierul pictorului, plină cu materiale și unelte pentru munca artistică, "bucătăria" lui de lucru Este pictură dedicată ei înșiși, pictură Și nu doar latura exterioară a operei artistului, ci însăși esența operei sale, care ne oferă posibilitatea de a simți lumea obișnuită a lucrurilor moarte ca fiind surprinzător de bogată, intensă și plină de viață Arta, ne arată maestrul, se ocupă nu numai de aspectul necorporal, ci de carnea grea a lucrurilor, de construcția lor unghiulară și modelarea rotunjită, de materialul lor - neted sau grosier, de culoare Și culoarea pentru Konchalovsky este, de asemenea, departe de a fi necorporală Este legat nu numai de aspect, ci și de proprietățile fundamentale ale materiei Și în acest tablou al său, culoarea este evidențiată și prezentată concentrată, ca să spunem așa, într-o formă chimic pură Este întruchipat în borcane de sticlă prin pulberi grele și dense de vopsele uscate: portocaliu, albastru, galben Culoare în masa sa, curgătoare, fără o suprafață definită Cu toate acestea, masa, umplută la întâmplare cu feluri de mâncare, formează o compoziție surprinzător de armonioasă, plină de un fel de energie ascunsă Este unită printr-o coardă cromatică expresivă de cutii de vopsea în centrul pânzei și este organizată printr-un joc ritmic complex de forme și scări, ecoul cutiilor înalte și înguste cu cele joase și late Simetria contururilor lor este încălcată în mod deliberat ici și colo, iar acest lucru dă o tensiune deosebită modelării strânse a formelor rotunjite Artistul pictează pe scară largă, chiar și grosier, cu lovituri ascuțite și îndrăznețe, fără a netezi suprafața pânzei și fără a scrie detaliile cu o pensulă subțire Ii vedem pensulele mari aici in poza, sunt intr-un ulcior alb in stanga Fundamentele alfabetizării artistice P Konchalovsky Vopsele uscate Ulei Rusia Povestea și spectacolul Și această tensiune pur pitorească este brusc confruntă și argumentată de autocolante imprimate complet naturale pe cutiile de ulei și lac uscat Bucățile măturate ale "naturii însăși" aduse în imagine fac interacțiunea picturii cu realitatea deosebit de puternică, subliniind atât legătura inseparabilă, cât și linia de netrecut dintre ele Deci, genurile "fără intrigi" sunt departe de a fi lipsite de conținut divers, uneori dramatic în felul lor Vedem că ele îi permit artistului să întruchipeze în linii mari și pe deplin percepția sa asupra bogăției lumii înconjurătoare Fundamentele alfabetizării artistice IMAGINEA ȘI EXPRESIA Adevăr și ficțiune Imagini informative și artistice Operele de artă (orice, nu doar picturale) au o caracteristică uimitoare Ceea ce ne spun ei și ceea ce arată ei nu trebuie să corespundă cu un fel de realitate Un artist poate să compună, să inventeze, să reprezinte, parcă în viață, acei oameni care nu au fost niciodată pe lume, să povestească despre evenimente care nu s-au întâmplat niciodată și, în multe cazuri, evident că nu s-au putut întâmpla, să înfățișeze ceea ce nu există - tipuri de țări fără precedent , orașe, alte lumi Are dreptul să inventeze monștri fără precedent, mecanisme de neconceput și așa mai departe Dar noi, înțelegând toate acestea, nu-l considerăm un înșelător Noi înșine ne jucăm împreună cu artistul-visător în asta, pe jumătate credem în imposibil și clar inventat de el Empatizăm cu oamenii inexistenți ca reali, bucurându-ne de succesele lor și întristându-ne de nenorocirile lor, îi iubim sau îi urâm după voia autoarei, admirăm frumusețile inexistente ale peisajelor imaginare "Voi vărsa lacrimi din cauza ficțiunii" - linia lui Pușkin dezvăluie în mod remarcabil această contradicție, care stă în natura artei De fapt: de ce să te întristezi pentru ceva care evident nu există și nu a existat niciodată? Trebuie să credem în ficțiune cel puțin parțial, altfel nu ne va putea entuziasma Într-un fel, oprim pentru un timp înțelegerea noastră despre ceea ce este adevărat și ceea ce este fictiv Dar această înțelegere nu dispare în niciun caz complet și poate face corecturi impresiilor noastre artistice Un astfel de drept la ficțiune distinge în mod decisiv arta de orice tip de afaceri, informații practice - de munca științifică, de Zeta, raportarea evenimentelor care au loc în lume și, în sfârșit, chiar și de conversația obișnuită de zi cu zi Există orice discrepanță cu realitatea Imagine și expresie face mesajul eronat, iar dacă o astfel de greșeală este făcută în mod deliberat, atunci pur și simplu o minciună, o înșelăciune Știința, în special, își depune eforturile principale tocmai pentru a susține oricare dintre afirmațiile sale, a verifica orice presupunere, a stabili fiabilitatea acesteia sau cel puțin gradul de probabilitate Jurnalistul este responsabil de veridicitatea mesajului său, nu are dreptul să inventeze știri Doar arta se află într-o poziție specială aici La urma urmei, chiar și atunci când vorbește despre ceva destul de real - ne oferă un portret al unei persoane istorice, spune povestea vieții sale, reproduce un eveniment adevărat - scriitorul sau artistul completează cu imaginația faptele cunoscute de el, restaurează cu ajutorul imaginației lacunele din informațiile care s-au păstrat El poate chiar schimba în mod conștient unele, uneori toate faptele cunoscute Imaginea artistică a realității îi seamănă inevitabil doar parțial Trecută prin imaginația autorului, a ieșit la lumină, poate mai solidă, strălucitoare și eficientă decât era în documentele uscate, dar s-a schimbat astfel într-un anumit fel Și totuși ne încurajează să-l credem "Unde se termină documentul, încep eu", spune Yuri Tynyanov, autorul romanului biografic despre Griboedov Gândurile și sentimentele eroului, despre care nimeni nu putea ști în afară de el însuși, împrejurările și detaliile evenimentelor descrise și, uneori, chiar și aceste evenimente în sine, sunt rezultatul unei presupuneri, al fanteziei autorului Între timp, Gorki, citind romanul și surprins de imaginea lui Griboedov, pe care, în propriile sale cuvinte, nu se aștepta să-l întâlnească așa, i-a scris lui Tynyanov: " trebuie să fi fost așa Și dacă nu a fost, acum va fi " Astfel, imaginea creată de scriitor, în mare măsură inventată de el, născocită dincolo de limitele documentelor cunoscute de el, primește un fel de realitate în mintea cititorului El poate influența foarte mult ideile despre prototipul său - o persoană istorică a cărei viață a devenit tema poveștii Între timp, un cititor rar este atât de naiv încât să nu fie conștient de conjectura autorului Aceasta înseamnă că într-o operă de artă nu este preocupat de adevărul literal al fiecărui fapt, ci mai degrabă de un fel de persuasivitate greu de definit a inventat deliberat, autenticitatea internă a personajelor, circumstanțelor și situațiilor El este mulțumit de posibil, acceptă aici, în artă, să o ia drept real "Dacă ar fi, atunci probabil ar fi așa", aceasta este o motivație suficientă pentru încrederea într-o operă de artă Un artist poate experimenta "realitatea" sa, imaginându-o nu numai așa cum ar putea fi, ci și admitând imposibilul evident, înfățișând-o ca și cum ar exista Cu toate acestea, această libertate în a trata faptele nu face din artă fantezii fără temei, indiferente față de adevăr, față de realitate, față de viața adevărată Împotriva Toate imaginile de artă sunt create ca întruchipare a adevărului, spun despre cum este lumea noastră - aparent și de fapt, cum Fundamentele alfabetizării artistice el poate și ar trebui, după artist, să fie și ce poate deveni, dar în niciun caz nu ar trebui Arta este atrasă de realitate și o reflectă Dar o reflecție artistică nu este deloc la fel cu o imagine în oglindă Adevărul oglinzii este adevărul exterior, superficial În ea puteți vedea doar ceea ce este vizibil și cu o privire directă asupra obiectelor pe care le reflectă Nu ne aduce mai aproape de o înțelegere a acestor subiecte Adevărul artei este o realitate trăită de o persoană, care a trecut de selecția și evaluarea sa, îndreptată către privitor prin acele aspecte ale acesteia care l-au entuziasmat pe artist Acesta este adevărul lui personal, pe care ni-l împărtășește Prin urmare, nu considerăm fiecare imagine o operă de artă Iar punctul principal aici nu este calitatea operei artistului, talentele și aptitudinile sale, ci, mai presus de toate, sarcina cu care s-a confruntat Schema geometrică ne ajută să înțelegem și să dovedim teorema, adică face evident adevărul matematic Desenul dispozitivului vă permite să înțelegeți dispozitivul acestuia Tipul de teren dintr-un manual de geografie caracterizează apariția unei anumite zone climatice Toate acestea și multe alte imagini similare ne atrag mintea, oferă câteva informații utile, ajută la înțelegerea unei probleme științifice sau la rezolvarea unei probleme, fac vizual unele concepte abstracte Unele dintre ele pot avea și merite artistice semnificative, cum ar fi, de exemplu, hărțile geografice antice, care reprezentau în mod vizibil și luminos pământul cu munți și păduri, orașe cu ziduri și turnuri, marea cu balene și corăbii Dar totuși acestea sunt avantaje, ca să spunem așa, suplimentare și secundare în raport cu scopul principal - cognitiv - al acestui gen de desen sau desen Între timp, scopul principal al reprezentării artistice este altul Nu se poate spune că nu ne afectează mintea, nu provoacă reflecție, nu dezvăluie adevăruri Dar în primul rând, se adresează în continuare percepției emoționale trăite, experienței directe și răspunsului Sarcina acestuia este de a trezi atitudinea personală a privitorului față de sine și subiectul său Dar cum se realizează acest lucru, ce mijloace are artistul pentru asta? În primul rând, aceasta este însăși alegerea subiectului imaginii, complotul imaginii Există subiecte la care fiecare persoană, evident, nu este indiferentă, le trăiește ca pe ale sale Temele vieții și morții, dragostea și ură, soarta umană și soarta lumii trezesc nu numai interes cognitiv, ci și un răspuns spiritual Dar cum putem experimenta nu un anumit eveniment, ci lumea în sine care înconjoară o persoană - natură maiestuoasă și frumoasă, o personalitate umană vie și vibrantă și, în sfârșit, chiar și o lume mică de lucruri frumoase și confortabile făcute de mâini umane Toate acestea se dovedesc astfel a fi subiectul artei, sfera atenției și imaginii acesteia Între timp, există, desigur, evenimente care pot interesa în egală măsură atât artistul, cât și istoricul, dar le vor aborda diferit și le vor reproduce în moduri diferite Și ei caută, de asemenea, sensuri complet diferite Imagine și expresie în același colț de pădure, un pictor peisagist și un botanist, un explorator al naturii Aceasta înseamnă că o operă de artă este creată nu de obiectul în sine, și nici măcar de faptul că ne este prezentată vizual, în imagine Este creat de modul în care acest obiect este transmis, de modul în care sensul său artistic este exprimat în imaginea însăși Astfel, limbajul artei, în care suntem acum angajați, capătă o semnificație cu totul aparte Fără ea, nu va exista artă în sine, ea este creată doar cu ajutorul acestui limbaj, a mijloacelor sale expresive Numai ei pot transforma "doar o imagine" într-o imagine artistică care ne entuziasmează, plină de sens uman "Adevărul vieții" și limbajul artei "Unde? Aceștia sunt poeții pentru mine!" - La revedere, Onegin, trebuie să plec "Nu te țin; dar tu unde iti petreci serile? - La Larins - "Este minunat " Cei doi eroi ai romanului lui Pușkin poartă o conversație obișnuită Liniile lor sunt vii, libere, destul de naturale Între timp, a fost posibilă o astfel de conversație în viața reală? Cine vorbește în tetrametru iambic și chiar în rimă? Și dacă s-ar fi întâmplat întâmplător, ei, desigur, ar fi observat și ar fi râs Auzim, însă, conversația cea mai obișnuită, adică prozaică Între timp, poetul a transmis-o în versuri, de altfel, în așa fel încât să se păstreze în ele sentimentul prozei, sau mai bine zis, intonația prozaică Aceasta înseamnă că aceste versete nu sunt deloc o copie a discursului original, ci doar un mijloc de a-l descrie Mijloacele artistice din orice artă nu copiază natura, ci într-un fel sau altul o caracterizează, transmit impresia de realitate Putem spune că limbajul imaginii este întotdeauna mai mult sau mai puțin diferit de "limbajul" vieții însuși Iar pe langa cele picturale mai are si altele - sarcini expresive (altfel nu ar mai fi nevoie sa apelezi la vorbirea poetica) Cultura percepției artistice constă, în special, în simțirea acestei linii dintre imagine și ceea ce este înfățișat (și poate fi, în funcție de tipul de artă, epoca artistică și sarcina creativă a artistului, ascuțită sau subtilă, netezită) ) Până la urmă, scopul artei nu este să înșele privitorul, să-l facă să ia o copie pentru natură însăși, ficțiune pentru realitate Dar sentimentele și gândurile pe care le trezește în noi trebuie să fie autentice, complicitatea și entuziasmul nostru trebuie să fie neprefăcute Iar artistul are mijloacele prin care realizează acest lucru Deci, care sunt acestea, aceste mijloace artistice de exprimare? Sunt multe dintre ele și sunt foarte diverse și eterogene Literal, tot ceea ce întâlnim într-o lucrare - de la alegerea și aranjarea obiectelor până la natura suprapunerii unei linii de culoare pe pânză - ne afectează rrs Fundamentele alfabetizării artistice impresii, dă una sau alta nuanță de expresivitate a imaginii Incomplet și pe scurt, elementele principale ale limbajului pictural au fost denumite mai sus - în Capitolul I Până acum, am avut timp să ne familiarizăm mai în detaliu cu diverse modalități de construire a unui spațiu artistic, iar aceasta este și o componentă importantă a limbajul artei La urma urmei, de fiecare dată o nouă eră culturală percepea și transmitea spațiul lumii sale într-un mod nou Organizat în moduri diferite, acest spațiu nu era în egală măsură legat de persoană - nu doar de personajul desenat, ci și de privitorul care îl privea Fără îndoială, creatorii fiecăreia dintre aceste lumi înșiși s-au simțit diferit în ei, nu și-au simțit în mod egal locul în societate și în spațiul naturii, atitudinea lor față de lumea oamenilor și a zeilor Acum trebuie să luăm în considerare și alte mijloace de exprimare artistică a operei Alegerea naturii și expresivitatea ei Ne privește de pe pânză la o distanță directă și, parcă, puțin de sus, de la înălțimea creșterii sale puternice - un bătrân maiestuos, strângând strâns în mână un toiag greu Dar în maiestatea sa nu există nimic deliberat, prefăcut El este exact așa Figura masivă umple dens imaginea, deoarece, se pare, prototipul viu al "Protodiaconului" al lui Repin ( ) a umplut și a deplasat spațiul real cu sine, în timp ce basul greu și puternic a umplut spațiul bisericii, principala bogăție și glorie I Levitan Toamna de aur Ulei Rusia Imagine și expresie Desigur, descoperirea artistului în această imagine a fost însuși eroul său, transmis cu toată autenticitatea posibilă a caracterului, obiceiurilor și aspectului său, la care pictura din a doua jumătate a secolului al XIX-lea ținea atât de mult Dacă am întâlni undeva o astfel de persoană în viață, ne-ar atrage atenția și asupra lui, ne-ar surprinde prin măreția mișcărilor sale, forța caracterului său Și iată un alt personaj surprins de același Repin și în același - "Țăranul timid", ciufulit ca o pasăre înspăimântată, răvășit, cu un ochi strălucitor neîncrezător îndreptat spre privitor (Celălalt ochi este puternic umbrit, aproape invizibil, iar asta îl face pe cel vizibil să pară și mai ascuțit, mai pătrunzător ) Și dacă protodiaconul ocupă în mod natural un loc central în spațiul său, parcă se simte axa lumii, apoi timidul țăran, dimpotrivă, un om de la margine, incapabil de orice afirmare de sine, agățat cu precauție de cadrul tabloului Ca formă și înțeles, ambele imagini sunt portrete ale anumitor oameni, pictate din natură și, desigur, foarte aproape de ea Dar nu e de mirare I Repin Protodiacon Ulei Rusia Fundamentele alfabetizării artistice aceste tablouri sunt denumite nu după numele personajelor, ci după definițiile lor "generice", referitoare atât la anumite moșii, cât și la grupuri sociale Fără a pierde trăsăturile individuale, artistul dorește să sublinieze și caracteristicile sociale ale fiecărui tip Ei ar trebui să ne reprezinte nu numai pe ei înșiși, ci și mediul care le-a dat naștere, locul care le-a fost alocat în societate Vedem că o proporție semnificativă din bogăția expresivă a unui tablou poate fi extrasă de artist din însuși subiectul imaginii, dezvăluit de soare și surprins pentru noi cu adevărat și exactitate Meritul unei lucrări care folosește în primul rând aceste posibilități constă în faptul că creează un sentiment special de autenticitate Se pare că intrăm în contact nu cu imaginea, ci aproape cu viața însăși, putem comunica direct cu personajele Artistul însuși nu pare să participe la asta, se dă deoparte, fără să-și impună atitudinea față de ceea ce ne înfățișează Dar Desigur, această poziție a lui este vicleană Artistul este de fapt activ I Repin Un om timid Ulei Rusia Imagine și expresie construiește o imagine, evidențiind trăsăturile și detaliile care sunt esențiale pentru el, influențând impresia noastră, în aspectul și comportamentul unei persoane Toate acestea, desigur, se aplică nu numai portretelor Pentru mulți pictori de peisaj, rolul cel mai important l-a jucat căutarea unui "motiv", adică o viziune expresivă corespunzătoare sarcinii creatoare a artistului, care i se deschide în natura reală, vie Și în dezvoltarea acestui gen, o schimbare a motivului a jucat un rol semnificativ - trecerea de la imaginea naturii parcului înfrumusețat la natural; pentru școala rusă de peisaj - înlocuirea peisajelor italiene frumoase, cu minte îngustă, cu cele proprii, locale În cele din urmă, în construirea unei imagini a vieții de zi cu zi, artistul selectează separat în natură și reunește detaliile care conferă întregii scene autenticitate reală și, în același timp, caracter și expresivitate Se știe, de exemplu, cât de mult și cu atenție a căutat P Fedotov la mobilierul sufrageriei unui negustor pentru "Curtea maiorului" ( ), a căutat candelabru potrivit (găsit într-o tavernă); cum căuta un negustor atât de potrivit (tatăl miresei) și, după ce a găsit, "era încântat de barba mea roșie și burta mea groasă" Intriga tabloului, desigur, este compusă, iar scena este construită, ca într-un teatru, cu așteptarea ca acțiunile și relațiile personajelor să fie citite clar Dar totul, până la cel mai mic detaliu, a fost testat fragmentar în natură și corespunde ideilor artistului despre adevărul vieții P Fedotov Căsătoria maiorului Ulei Rusia Fundamentele alfabetizării artistice Exagerarea artistică Există doar un pas de la alegerea naturii cele mai expresive până la accentuarea și întărirea în mod deliberat a acestei expresivitati După ce a observat cu un ochi atent la o persoană ceea ce este caracteristic pentru el, îl deosebește de toate celelalte, artistul exagerează adesea aceste diferențe, trăsăturile teiului și figurii, expresiile faciale și postura eroului său, le face și mai vizibile Un portretist cu experiență știe că o astfel de subliniere, adesea abia perceptibilă, face ca un portret nu mai puțin, dar mult mai asemănător decât o redare precisă din punct de vedere fotografic a acelorași trăsături Este ușor de simțit acest lucru în portretul poetului Georgy Ivanov, realizat în de unul dintre cei mai ascuțiți portretiști ruși Yu Annenkov Nici nu trebuie să-l compari cu alte imagini ale poetului pentru a vedea cum artistul a intensificat pliul zguduitor al buzelor sale mari, oarecum proeminente (iar pe original sunt încă puternic evidențiate într-un desen negru în roșu), un Privire arogantă de obosită în lateral, luciul metalic al unui păr negru oblic Și datorită acestui fapt, comportamentul, trăsătura de caracter și poziția de viață a persoanei care este portretizată se arată atât de clar și aici Nu întâmplător scriitorul E Zamyatin (el însuși eroul unuia dintre portretele lui Annenkov) a vorbit despre capacitatea sa de a produce "extrase din chipuri, din oameni" Dorința artistului de a transmite esența, și nu doar vizibilitatea, caracteristica și nu o credibilitate lentă, este cea care dictează selecția principalului lucru și, prin urmare, o oarecare exagerare a acestuia Poti sublinia nu numai trasaturile fetei, ci si natura actiunii, intensificand miscarea, evidentiind anumite gesturi Astfel, în The Major's Matchmaking, cu toată grija în transmiterea naturii, Fedotov dă gesturi "vorbitoare" șlefuite pe scenă fiecărui personaj al său Exagerarea este o tehnică puternică, dar periculoasă, care cere artistului să aibă un simț strict al proporției Altfel, se transformă cu ușurință într-o melodie, o minciună, un efect exterior gol "Ma sperie, dar nu mi-e frică", a spus Lev Tolstoi despre scriitorul Leonid Andreev, care a păcătuit cu acest tip de exagerare Același lucru se poate aplica și în cazul artelor plastice Între timp, chiar și cea mai ascuțită, în mod deliberat neplauzibilă exagerare, se dovedește a fi destul de potrivită atunci când nu este aplicată, astfel încât să credem sensul ei literal Așa se face că arta umoristică și satirică exagerează brusc trăsăturile amuzante și dezgustătoare ale personajelor sale Artistul de aici nu își ascunde unilateralitatea și parțialitatea Pentru caricatura, caricatura, în mod deliberat neplauzibilă (și tocmai din acest motiv amuzantă) exagerarea este tehnica principală, cel mai puternic mijloc de expresivitate Toată lumea știe cum se face acest lucru într-un desen Dar pictura și sculptura recurg și la exagerări satirice Unul dintre vârfurile acestui gen de artă este o serie întreagă de mici portrete sculpturale ale personalităților politice franceze, modelate din lut de remarcabilul satiric O Daumier la începutul anilor (mai târziu au fost turnate în bronz) Imagine și expresie Daumier a modelat eroii constanti ai litografiilor sale satirice pentru a-i avea pe fiecare în fața ochilor la momentul potrivit El a modelat liber și îndrăzneț și, în fiecare, a subliniat puternic trăsăturile negative dominante ale aspectului și caracterului Portret asemănător cu prototipurile lor, ei s-au dovedit în același timp a fi adevărate întruchipari ale prostiei, furiei, lăcomiei, lăcomiei Desigur, spectatorul înțelege că toți acești oameni din viață nu și-au demonstrat atât de clar viciile și diformitățile Și totuși artistul ne face să credem că încălcările plauzibilității exterioare nu anulează veridicitatea internă a imaginii, ci, dimpotrivă, nu fac decât să sublinieze mai puternic esența acesteia Detalierea și generalizarea formularului Un mic triptic - un altar cu trei foi care arată trei picturi legate între ele într-o formă deschisă - a fost pictat de pictorul olandez din prima jumătate a secolului al XV-lea, Jan van Eyck În partea din mijloc este înfățișată Fecioara (Madonta noastră) cu Pruncul Hristos în brațe, așezată pe un tron în mijlocul sălii bisericii, iar pe laterale sunt Sfânta Ecaterina și Arhanghelul Mihail, iar lângă el, îngenuncheat în fața Madonei, este clientul acestui mic altar Întreaga compoziție lovește cu puritatea moale a culorilor strălucitoare elegante, un sentiment de tăcere reverențioasă, poezie, claritatea spiritului Și totuși - extraordinara atenție iubitoare a artistului la elaborarea picturală a celor mai mici detalii ale imaginii Nu numai Madona însăși, așezată solemn chiar în centru, spre care privirea noastră este condusă de o perspectivă arhitecturală convergentă în profunzime, ci întregul lui Yu Annenkov Portretul lui Georgy Ivanov O Daumier Persil Lut Desen Rusia Franța Fundamentele alfabetizării artistice particularitățile arhitecturii bisericești: capitelurile sculptate ale coloanelor - toate diferite, care nu se repetă unul pe altul - mozaicurile de marmură cu model ale podelei și covorul elegant de pe treptele tronului și jocul complex al venelor de marmură lustruită și magnificul baldachin și castelul îndepărtat de la fereastra din spatele Sf Catherine - totul este scris aici cu atenție și dragoste neobosită Un interes viu și iubitor pentru nenumăratele și mereu frumoase detalii ale lumii vizibile, pentru spațiul arhitectural sau natural care se desfășoară în profunzime, s-a trezit, după cum știm, în Europa de Vest în epoca Renașterii timpurii Și nicăieri nu a fost adus la o vigilență atât de atentă la cele mai mici detalii ale imaginii, ca la maeștrii olandezi ai secolului al XV-lea, și în special la van Eyck După pictura bisericească din Evul Mediu, cu formele ei condiționale generalizate, în care principiul simbolic, simbolic, imaginea nu atât a vizibilului cât a celui cunoscut și datorat anterior, domina atât de clar diversitatea impresiilor cotidiene, acești artiști s-au întors sentimentul lor religios la realitatea vizibilă și tangibilă Întreaga lume a devenit receptacul și întruchiparea frumuseții și armoniei divine și fiecare detaliu al acesteia a fost perceput cu sinceră evlavie și nu putea fi ratat Și, prin urmare, toate detaliile frumoase ale lui van Eyck sunt componente ale unei lumi frumoase și unificate Un tact uimitor l-a ajutat pe artist să le combine într-un tot artistic complex, fără să-i afecteze câtuși de puțin armonia, ordinea calmă, clară care predomină în el Între timp, o astfel de unitate armonioasă a întregului și a celor mai mici detalii ale sale există în artă mai degrabă ca o excepție Nu a fost caracteristic stadiilor antice ale dezvoltării sale, în cea mai mare parte foarte puternic Jan vanEyck Madonna Triptic Olanda Imagine și expresie simplificând și generalizând forma, alegând și subliniind puternic doar principalul, nici Evul Mediu Și după secolul al XV-lea, dorința pentru astfel de detalii fine a început din nou să scadă S-a pierdut sentimentul de armonie naturală a întregului și a părților sale Și dacă, totuși, s-a acordat preferință detaliilor, oricât de colorate sau amuzante, atunci întregul s-a dovedit adesea a fi zdrobit, uscat, pierdut în aceste detalii, care căutau să se "stripe" unul pe altul O astfel de imagine a fost "citită" în principal pe părți, fără a crea un sentiment al conexiunii lor inseparabile, a integrității organice a lumii create de artist S-a defalcat în detalii interesante Iar dorința opusă de integritate, de puterea concentrată a impresiei figurative, l-a determinat pe artist să sacrifice detalii secundare, generalizând cu putere și îndrăzneală forma vizibilă, evidențiind calitățile sale principale, cele mai expresive În cazuri diferite, aceste calități pot fi foarte diferite Unii maeștri au subliniat integritatea mediului lumină-aer, subjugându-se, dizolvând motivele subiect ale tabloului în debordările lor subtile (cum au scris impresioniștii, vezi capitolul II, ), alții au mărit, intensificat formele volumetrice și mase În Paul Cezanne, un pictor francez de la sfârșitul secolului al XIX-lea, lucrurile și oamenii par să fie modelate dintr-o materie de culoare elastică și densă, perceptibil de greutate El nu este interesat de suprafața formei, ci de carnea ei grea, întreaga masă și o transmite cu mișcări mari, deschise "Totul în natură este modelat Paul Cezanne Draperii cu natură moartă Ulei Franţa Fundamentele alfabetizării artistice sub formă de minge, con, cilindru; trebuie să înveți să scrii în aceste cifre simple, iar dacă înveți să stăpânești aceste forme, vei face tot ce vrei", a susținut artistul Într-adevăr, bazele geometrice simple ale formelor tridimensionale sunt perceptibile în pânzele sale Cu toate acestea, maestrul nu aduce această similitudine la o schemă uscată, moartă, ci o înmoaie și o îmbogățește cu abateri naturale de la ea, dând fiecărui lucru o specificitate și o concretețe individuale X paK Nici un măr, nici un cap de om nu devin doar "bile" pentru el, ci sunt modelate într-un mod generalizat, dar precis Bogăția expresivă a modurilor de imagine Lumea vizibilă se transmite pe pânză sau hârtie cu ajutorul anumitor mijloace de limbaj pictural Principalele mijloace vizuale sunt linia, tonul (raportul între întuneric și lumină) și culoarea Pixul sau creionul rulează în jurul unor părți ale avionului, separându-le de fundal, transformându-le în obiecte și figuri, dându-ne o idee despre forma lor Pensula așează umbre întunecate în desen, tranziții mai ușoare de umbră la lumină (penumbra), lăsând intacte părțile iluminate ale formei: tonul, transmite clarobscur, sculptează volumul În cele din urmă, culoarea este cel mai bogat și mai flexibil mijloc vizual, împreună cu colorarea naturală a lucrurilor, poate transmite și iluminarea, natura suprafețelor și atmosfera Aceste mijloace pot fi folosite separat - într-un desen liniar, un desen alb-negru cu o pată, într-o imagine color aerisit, care evită contururile și umbrele Dar mai des sunt combinate, folosite toate împreună, completându-se reciproc În același timp, un contur liniar sau un clarobscur puternic poate fi distins clar într-o imagine picturală, iar culoarea poate să se afle la suprafață ca un model plat sau să se învârtească cu o atmosferă care erodează formele În cele din urmă, pensula poate sculpta volume puternice folosind nu contraste de tonuri deschise și închise, ci relații de culoare pure Dar de ce arta plastică are nevoie de toată această bogăție de posibilități diverse pentru a transmite aceeași lume în jurul nostru? Cum și de ce alege artistul de fiecare dată unul sau altul mijloc de reprezentare și ce se schimbă ca urmare a acestei alegeri? Putem considera că unele mijloace sunt fundamental mai bune - "mai corecte", mai complete - decât altele, ele reprezintă această lume vizibilă pentru noi? Aceste întrebări nu sunt deloc simple, ele privesc însăși esența artei Și cel mai convingător răspuns la ele va fi, aparent, o analiză atentă a diferitelor moduri de reprezentare cu exemple clare și concrete Pe ele ne vom putea asigura că alegerea tehnicilor vizuale nu este doar o problemă tehnică În funcție de această alegere, vom ajunge departe de aceleași impresii din lucrare Vom vedea, poate, aceiași oameni, același mediu, obiecte, dar ne vom regăsi totuși în lumi artistice complet diferite Și chiar dacă toate acestea sunt descrise foarte concret, exact din natură, artiștii, așadar, au observat în acest Imagine și expresie natura, considerate principalele sale calități vizibile diferite Nu au tratat lumea vizibilă la fel, au simțit-o altfel Și această diferență de senzații a fost întruchipată nu în alegerea subiectului imaginii, ci în însăși metoda de transmitere a acesteia De aici rezultă că limbajul pictural nu este neutru Nu numai că "arată", dar și caracterizează în mod activ lumea din jurul nostru Toate elementele și mijloacele acestui limbaj sunt în același timp mijloace de exprimare, iar atenția noastră asupra lor este atrasă nu numai asupra laturii tehnice a artei, ci și asupra celor din semnificațiile sale cele mai profunde care nu pot fi pur și simplu redate Limbajul liniei, tonului, culorii ne vorbește nu numai despre subiectul imaginii, ci și despre semnificația acesteia, despre de ce este reprezentat acest obiect, cum îl percepe și cum se raportează autorul la el Să verificăm mai întâi această afirmație pe cele mai clare exemple luate din arta grafică La urma urmei, adesea se descurcă cu un minim de mijloace vizuale Și aici putem găsi lucrări în care fiecare dintre ele apare, ca să spunem așa, în forma sa pură, demonstrându-și cel mai clar caracteristicile și capacitățile Linie Desenul sculptorului englez și maestru al desenului de la sfârșitul secolului al XVIII-lea, John Flaxman, este una dintre ilustrațiile sale pentru Iliada lui Homer: Ahile plângând prietenul ucis al lui Patroclu Obținând cea mai mare rigoare, claritatea clasică a desenului, artistul l-a redus în întregime la o linie flexibilă și curată Conturează clar contururile corpului uman, conturează cu ușurință mușchii, curge în pliuri moi de haine antice și este țesut în ornamente pe câteva piese de mobilier Și deși nu este nimic altceva aici - nici modelarea în relief a volumelor cu lumină și umbră, nici adâncimea aerisită a spațiului, desenul doar cu o linie nu ni se pare deloc plat Mobilitatea elastică a contururilor care conturează corpurile tensionate în ipostazele lor triste, îngroșarea ușor vizibilă a liniilor fac să le simțim volumul și să simți natura mișcării Întreaga compoziție, construită aproape fără adâncime, seamănă cu un relief străvechi care iese din planul neted al fundalului Sculptorul clasicist Flaxman a pornit în mod conștient de la aceste reliefuri, întruchipând în mintea sa spiritul culturii antice Și în liniaritatea strictă a desenului, probabil, s-a bazat și pe tehnicile picturii antice în vază Cu toate acestea, desenul cu o linie nu se distinge întotdeauna printr-o astfel de rigiditate urmărită Poate fi, de asemenea, foarte moale, mobil În litografia lui A Matisse "Back" ( ), contururile corpului gol sunt conturate cu mai multe lovituri largi ale creionului Vedem atât forma corpului modelului așezat, cât și mișcarea încrezătoare a mâinii artistului, conducând liber și lin linia, ca și cum ar sculpta acest corp flexibil din suprafața albă a foii Hârtia din interiorul conturului nu este atinsă de o singură mișcare (doar părul de pe cap este ușor conturat) Dar atât de strâns Fundamentele alfabetizării artistice ♦DѵLLa"'/*/g/,,L* ^"/v'/zv J L/gv/GL"Lѵg Lrp gL?g \\tft Jtf/)ih/jtn/ ft^, f - f ț J Flaxman Ilustrație pentru Iliada Homer Anglia N Kuzmin Ilustrație pentru "Eugene Onegin" de A Pușkin Cerneală Rusia Imagine și expresie iar o linie flexibilă curge precis în jurul siluetei, încât în acest alb simțim jocul plin de viață al mușchilor corpului aplecându-se ușor înainte și spre dreapta Cu toate acestea, acuratețea acestui desen este de un tip special Nu este în aderarea literală la structura anatomică a figurii (care i s-a părut absolut necesar clasicistului Flaxman) Principalul lucru pentru Matisse este fuziunea organică a formelor corpului, modelarea sa elastică și netezimea liberă a mișcărilor Pentru a realiza acest lucru, nu se teme să rupă oarecum simetria - acest lucru subliniază mobilitatea plină de viață a figurii Un alt maestru francez al secolului nostru, P Picasso, folosește și mai liber desenul liniar În al său Runners ( ), imaginea nu este închisă, figurile sunt împletite într-un grup apropiat și nu se pot distinge separat Este mai important ca artistul să transmită ritmul general al mișcării impetuoase, turbulente decât formele sau proporțiile celor care aleargă, pe care le rupe liber pentru a le spori atât mobilitatea impetuoasă, cât și viteza nervoasă, cât și energia liniilor care formează acest tipar Cu toată nepretenția sa aparentă, un desen liniar simplu este neobișnuit de bogat în posibilități expresive La urma urmei, linia se întinde după mâna desenată, reacționând sensibil la fiecare fluctuație, presiune, rotire Simțim în mod clar natura acestei mișcări - încrezători sau ezitant, ferm sau ușor de aer, nervos sau calm, rapid sau încet De aceea, desenul în linie transmite atât de viu starea de spirit a artistului, caracterul său, simțul vieții O persoană care desenează cu o linie, ca un scriitor, are propriul scris de mână - un mod de a trasa o linie, conturând contururile unui obiect, rupându-l și îndoindu-l Și această scriere de mână poate fi caligrafică fluent - ca și a lui Flaxman, obișnuit fluent și relaxat sau rezistent și energic Culoarea albă uniformă neutră a foii de hârtie primește noi calități de la linia care trece de-a lungul acesteia Albul restrâns de un contur rotunjit A Matisse Înapoi Litografie P Picasso alergători Desen Franţa Franța Fundamentele alfabetizării artistice se condensează, parcă ieșind din el, devine un corp cu volum, iar câmpul exterior capătă luminozitatea și golul spațiului liber Desenul liniar este destul de capabil să transmită distanțele nesfârșite ale peisajului Așa este ilustrația artistului N Kuzmin la "Eugene Onegin" ( ) a lui Pușkin, realizată cu un stilou mobil și rapid - artistul a căutat să păstreze lejeritatea neglijentă a schiței În depărtare, dincolo de râu, în pâlcurile ondulate de copaci, casa lui Onegin Luna subțire de deasupra ei transformă hârtia albă într-un cer de seară care se estompează Sus, pe prăpastie, Tatyana se uită cu noi în depărtare Ce transmite o adâncime atât de clar simțită a spațiului? Desigur, acest desen este organizat după regulile perspectivei Dar și dungile largi de alb neatinse de stilou, smulgând planurile îndepărtate din apropiere, creează acest sentiment de îndepărtare, aruncă acest parc conac cu casa acolo, în depărtare Spot și ton Dacă conturul unui desen liniar este umplut cu o culoare uniformă din interior, se va obține o siluetă - o imagine color plană Nu i s-au adăugat detalii, dar a căpătat o anumită masă, a devenit greu, mai definitiv separat de planul foii S-ar părea că aceeași linie de contur dă expresivitate siluetei La urma urmei, nu are altceva decât o suprafață vopsită uniform Dar totuși, această pată de culoare nu mai este percepută ca un plan, ci ca o masă Să ne uităm la un desen al lui Picasso dintr-o serie dedicată luptei cu tauri ( ) Aici conturul este complet doborât, estompat; desenul este realizat cu o pensulă lată, aspră, lovituri nepăsătoare de cerneală Tocmai masa petei este cea care este expresivă în ea, și nu marginile ei nedefinite, parcă încețoșate de soarele orbitor pe alb F Tolstoi Țărancă cu taur și capră Siluetă Rusia secolul al -lea Imagine și expresie nisip de arenă Între timp, acesta este, de asemenea, un desen de siluetă și, în ciuda aparentului lipsă de formă a acestor "pete" negre, la prima vedere, el transmite foarte expresiv atât atacul furios al taurului, cât și poziția dinamică a torearului cu pică Impresia generală aici este mai importantă pentru artist decât detaliile, el dorește să surprindă și să transmită imediat întregul, să exprime volumul, mișcarea și chiar spațiul înconjurător sclipind de lumină dintr-o singură lovitură Dar modelul cu o pată poate să nu fie o siluetă, adică complet umplut cu o culoare uniformă În cea mai mare parte, folosește gradații de tonuri, adică tranziții graduale de la întuneric la lumină Ele vă permit să transmiteți vizual volumul și lumina, spațiul umplut cu aer, adâncimea sa ceață și fumurie Desenul lui N Kupreyanov "Pe scări" ( ) este realizat în acuarelă neagră Intriga sa este nepretențioasă: o femeie cu o lampă cu kerosen în mână, deschizând ușa, iese pe o scară întunecată Dar există în această simplă schiță din natură un fel de farmec poetic și mister romantic Principalul mijloc expresiv din el și, s-ar putea spune, "protagonistul" desenului este lumina Strălucind lângă sticla lămpii, alunecând de-a lungul treptelor și pereților, smulgând chipul și pieptul femeii din semiîntuneric, dar lăsând cea mai mare parte din silueta ei în umbră adâncă Nu există contururi, granițe ascuțite de lumină și umbră, obiecte și spațiu întunecat care le învăluie Și de aceea pare atât de mobil, plin de un joc plin de umbre groase care fug de lampă, micșorându-se și oscilând pe măsură ce lampa se mișcă Albul și negrumul din acest desen nu sunt proprietăți ale celui reprezentat P Picasso Luptă cu tauri Cerneală Franţa Fundamentele alfabetizării artistice articolele care nu își afișează culorile Ele aparțin doar luminii aduse în această cameră întunecată și transformând-o Desenul maestrului francez J Seurat înfățișând un cântăreț pe scenă ( ) lovește cu o magie aparte a spațiului și a luminii Se realizează în creion, dar nu cu o lovitură de creion obișnuită, ci cu o umbrire moale, uniformă, care acoperă întreaga suprafață a foii, creând în mod deliberat contururi neclare, parcă neclare ale figurilor și obiectelor Nu există contururi aici și chiar și siluetele întunecate ale spectatorilor pe fundalul culisei cenușiu sunt ușor rotunde, parcă învăluite într-o ceață argintie Artistul nu este interesat de figura în sine, ci de interacțiunea acesteia cu mediul, cu atmosfera misterioasă a spațiului teatral, cu sala întunecată și scena iluminată Tonul negru al creionului cade pe umflăturile hârtiei granulare, aspre, iar între ele albul stors de pâlpâiri negre și străluciri Negrul catifelat și albul radiant nu se ciocnesc, ci se pătrund unul în celălalt, se unesc în tranziții imperceptibil de netede În această ceață, toate detaliile fețelor, costumelor și mobilierului dispar, "mănâncă", dar mediul de aer ușor mobil și instabil se dovedește a fi tangibil concret Model tonal nelimitat de moale prin natura, motiv pentru care este relativ rar într-o formă atât de pură Cel mai adesea, tonul interacționează cu linia, completând și compactând forma conturată de contur Posibilitățile expresive ale tonului sunt cel mai ușor de arătat prin exemple de model monocolor, pur tonal Cu toate acestea, relația dintre întuneric și lumină N Kupreyanov Pe scari Acuarelă neagră Rusia J Seurat La Concertul European Creion Franţa Imagine și expresie joacă uneori un rol decisiv în construcția unui tablou Până la sfârșitul secolului al XVI-lea, lumina clară și uniformă a picturilor renascentiste a fost înlocuită de o căutare a contrastelor intense de lumină și umbră, efecte de iluminare ascuțite Spațiul tabloului se cufundă într-o umbră adâncă, atenția privitorului este concentrată doar asupra anumitor detalii, clar evidențiate și modelate de lumină, cele mai expresive și importante detalii Maestrul italian de la începutul secolelor XVI-XVII, Michelangelo Merisi da Caravaggio, a dezvoltat și a afirmat sistematic în pictura sa acest sistem de contraste puternice de lumină și umbră (vezi cap , ) Opera artistului a avut un impact uriaș asupra contemporanilor săi, nu numai în Italia, ci în toată Europa Culoare Despre culoare, despre cum trăiește și funcționează în imagine, știm deja ceva Până la urmă, vorbind despre imaginea din imaginea luminii și a aerului (Cap II, ), ne-am întâlnit cu rolul culorii în transmiterea luminii și a mediului, a distanțelor spațiale și chiar a trecerii timpului Dar, desigur, rolul artistic al culorii nu se limitează la asta În pictură, culoarea este unul dintre principalele mijloace picturale (și în același timp expresive) El transmite aproape toată bogăția impresiilor vizuale și, de asemenea, creează o stare de spirit, determină structura emoțională a imaginii Culoarea joacă un anumit rol, deși de obicei nu decisiv, în grafică (poate fi și colorată) și chiar în sculptură, unde colorarea este adesea folosită, iar dacă nu, culoarea materialului în sine este semnificativă Varietatea modurilor în care culoarea este folosită într-o imagine este nemărginită și nu fără dificultate se pretează la un fel de ordonare și explicații inteligibile Vopseaua fie se află pe suprafața pânzei într-un strat dens și uniform, fie este zdrobită de ondulații de mici mișcări multicolore Culoarea sculptează volumele în relief sau se învârte în spațiu cu nuanțe de nuanțe evazive În unele tablouri, toate culorile sunt supuse unui ton unificator, de obicei slab, în timp ce altele ne întâlnesc cu contraste îndrăznețe de culori deschise și sonore S-ar părea că toate înfățișează aceeași lume din jurul nostru, dar din anumite motive se transformă să fie colorate în moduri complet diferite Pentru a înțelege acest lucru, trebuie să înțelegeți sarcina pe care artistul și-a stabilit-o în mod conștient sau intuitiv în fiecare caz Cea mai simplă problemă de culoare care trebuie rezolvată încă de la primii pași în dezvoltarea artei este de a desemna colorarea reală a unui obiect din imagine Doar pictați-o peste tot cu aceeași culoare ca, de exemplu, în picturile egiptene antice: tulpini de papirus - verde, corpul uman - roșu-maro (culoare cafeniu), păr - negru Această culoare se numește subiect sau local Este ușor de observat că pictorul antic nu a privit umbrele A pictat fiecare obiect cu culoarea de bază obișnuită, simplă și definită, bine cunoscută dinainte Culoarea distinge clar obiectul, Fundamentele alfabetizării artistice îi aparține o dată pentru totdeauna și va da imaginii sale autenticitatea necesară Abia mult mai târziu apare nevoia nu numai de a desemna culoarea, ci și de a transmite cu ea natura suprafeței vopsite - netezime sau rugozitate, calitatea materialelor, diferența dintre corpul uman și țesăturile de îmbrăcăminte, părul de animale din iarbă Pentru a face acest lucru, artistul trebuie deja să se uite în natura sa și să caute mijloacele necesare pentru a-și transmite cu precizie trăsăturile Pentru aceasta, el poate folosi translucidența unei culori prin alta, poate varia metodele de aplicare a vopselei pe pânză - o pensulă care creează una sau alta textură - neuniformitatea suprafeței picturale, dând o idee despre natura obiecte reprezentate, uneori reproducând aproape tactil proprietățile materialelor lor Aceasta nu mai este colorat, ci pictură în sensul deplin al cuvântului, culoarea sa este atât mai precisă, cât și mai complexă, dar este totuși aceeași culoare obiectivă O altă sarcină este de a transmite forma obiectului cu culoare, de a desemna volumul acestuia Cea mai ușoară și, de asemenea, destul de veche modalitate de a face acest lucru este să amesteci vopsea neagră la umbră, albă în locurile cele mai luminoase Chiaroscurul sculptează volumul foarte convingător, dar culoarea din impurități își pierde clar puritatea și puterea, arată albicioasă în lumini, se estompează în umbre Cu toate acestea, există modalități mai subtile de a descrie volumul cu culoarea, când umbra este transmisă nu prin negru, ci prin alte nuanțe de culoare destul de pură Apoi umbrele par transparente, iar întreaga pictură - mai solidă și mai sonoră Cutie pentru ushebti Khonsu Egipt Lemn, vopsea secolul al XIII-lea î Hr Imagine și expresie Începuturile modelării culorilor volumelor au apărut deja în pictura romană antică în primele secole ale erei noastre Apoi a reapărut de la sfârșitul Renașterii, în primul rând printre pictorii venețieni Dar a fost dezvoltat în mod constant și intenționat la sfârșitul secolului al XIX-lea de către Paul Cezanne "Nu există linii, nu există clarobscur, există doar contraste de culori Modelarea obiectelor rezultă doar din raportul corect de tonuri ", a argumentat el În același timp, Cezanne a căutat să transmită nu numai forma obiectelor, rotunjimea sau unghiularea lor, ci și să ofere cu ajutorul culorii un sentiment al masei, densității și greutății lucrurilor Aceasta este, de asemenea, una dintre posibilitățile de pictură - o pată groasă de culoare bogată, densă, nuanțată cu o umbră colorată și conturată neted, neclar, creează impresia de masivitate Cu ajutorul culorii, pictorul poate caracteriza nu numai obiectele, ci și lumina care cade asupra lor, reflectată din ele De fapt, fără lumină nu există deloc culoare, putem vedea ceva doar cu ajutorul luminii Destul de clar, lumina se dezvăluie în modelarea în lumină și umbră a volumelor Aici el are deja o anumită direcție, ceea ce înseamnă o sursă Dar lumina devine un subiect independent de atenție al artiștilor într-o etapă destul de târzie în dezvoltarea artei, când încep să observe și să transmită reflexe, adică reflexiile unei culori pe alta, culoarea asociată acestora P Cezanne Mere și portocale Ulei Franţa Fundamentele alfabetizării artistice umbre (de exemplu, umbre albastre pe zăpadă - o reflexie a unui cer senin), efecte deosebite ale luminii artificiale non-albe, lumină colorată la amurg etc Multe dintre aceste fenomene le-am întâlnit deja mai sus - în portretele lui Rembrandt și Renoir, în peisajul lui Levitan (cap III, și ) Cu capacitatea de a observa natura și de a transmite lumina pe pânză în interacțiunea sa complexă cu culoarea și textura diferitelor suprafețe, cu aerul, umiditatea, distanța de ceață, sunt asociate complexitatea și subtilitatea impresiilor de culoare ale picturii moderne În pâlpâirea luminii, în bogăția debordărilor de culoare, ea a învățat să transmită mobilitatea mediului de culoare deschisă, evitând rigiditatea și să creeze senzația unui flux viu al timpului (vezi capitolul II, ) Între timp, căutarea nuanțelor a privat în mare măsură această pictură de capacitatea de a folosi culori deschise luminoase, mase dense de culori, contraste îndrăznețe Toate cele de mai sus se aplică numai diferitelor moduri de a vedea, înțelege și transmite culorile lumii descrise Între timp, culoarea pitorească aparține nu numai lumii imaginii, ci și imaginii în sine - lucrul care este cu noi în spațiul nostru Pictura nu doar arată și spune, ci decorează adesea camerele noastre Decoreaza, printre altele, cu eleganta si bogatia culorii sale decorativ - P Gauguin Peisaj cu păuni Ulei Franţa Imagine și expresie "decorativ" - sarcina poate fi stabilită și rezolvată destul de conștient: pictorul Pentru a face acest lucru, el subliniază de obicei în imagine nu intriga, latura narativă, nu spațiul cu adâncimea sa, nu volumul material al lucrurilor, ci însuși planul imaginii: modele de contururi clar definite care curg de-a lungul ei, contraste frumoase de culori puternice Culoarea bolului este totul: se întinde pe o astfel de suprafață cu un covor, un strat uniform și dens, fără clarobscur și fără estompări de aer De obicei, el păstrează o anumită legătură cu culoarea obiectelor și a hainelor reprezentate, cu culorile naturii Dar totuși, aceasta nu mai este o culoare reală a obiectului, ci una decorativă - condiționată: atât plană, îmbunătățită, cât și schimbată pentru a face ea însăși cea mai elegantă, mai frumoasă suprafață picturală ornamental Astfel, în Peisaj cu păuni ( ) al artistului francez Paul Gauguin, bogăția exuberantă a naturii tropicale este aproape redusă la o eșarfă cu model, la arabescuri bizare de contururi flexibile, la contraste directe de culoare, purificate și sporite atât de mult încât distanta conturata in peisaj, in care, curbandu-se, drumul rosu se repezi, nu mai este perceputa ca adancime spatiala Această planeitate decorativă de pete puternice colorate este foarte clar exprimată în picturile lui Matisse, în special - în "Dansul" său (vezi cap , ) Culoarea în artă este cel mai puternic mijloc de exprimare La fel ca muzica, este capabilă să acționeze direct asupra sentimentelor noastre, să emoționeze, indiferent de subiectul imaginii, din intriga imaginii, sentimente complexe și profunde Și, desigur, artele plastice folosesc aceste oportunități pe scară largă și în multe feluri, de-a lungul dezvoltării sale istorice Culoarea din icoană, uniformă și densă, lipsită de reflexe și alte efecte de iluminare, ar putea părea o simplă colorare locală, vehiculând aproximativ culorile naturale ale lucrurilor, dacă nu ar fi atât de saturată și pură Contrastele îndrăznețe de roșu și verde, vișiniu închis, albastru, auriu, suprafețele albe îi conferă tensiune și putere Desigur, în această forță și certitudine a culorii, care diferă de culorile mai mult sau mai puțin amestecate ale lumii cotidiene, există un anumit început emoțional Desigur, concretitatea figurativă a culorii în pictură, legătura ei directă cu natura, nu contrazice deloc expresivitatea În acordul sonor colorat din "Toamna de aur" ( ) de I Levitan sau în prospețimea nuanțelor roz-albastru din "Câmpul de maci" de Claude Monet, alături de observația vigilentă, există capacitatea de a întruchipa emoționalul sensul unei impresii colorate Și aceasta este ceea ce face ca astfel de picturi să nu fie doar o reproducere a naturii, ci un fenomen de înaltă artă Dar de la sfârșitul secolului trecut, de multe ori calitățile expresive ale culorii au fost decisive în imagine, dictând artistului întregul său sistem de culori Adevărate explozii de pasiune, uneori vesele, alteori tragice, au devenit multe tablouri ale lui Vincent van Gogh, un olandez care și-a scris Fundamentele alfabetizării artistice I Grabar azuriu februarie Ulei Rusia Imagine și expresie munca matură în Franța la sfârșitul anilor ai secolului al XIX-lea Această pasiune a fost întruchipată în mișcări furtunoase, puternic divizate și în culoarea însăși - în combinații intense de culori bogate și puternice Nu întâmplător cuvintele artistului însuși despre faimoasa sa pictură "Cafenea de noapte în Arles" ( ) sunt foarte des folosite pentru a explica posibilitățile dramatice ale culorii: "Am încercat să arăt că o cafenea este un loc în care poți mori, înnebunești sau comite o crimă Într-un cuvânt, am încercat, împingând contrastele de roz pal cu roșu sânge și roșu vin, verde pal și veronese cu galben-verde și albastru-verde dur, să reproduc atmosfera iadului infernal, culoarea sulfului pal, să transmit puterea demonică a tavernei de capcană" Între timp, nu este nimic dramatic în complotul imaginii care înfățișează o sală aproape goală, cu un biliard în mijloc Toată tensiunea sa este creată de contrastele de culori: liliac-roșu cu verde colorat greoi a pereților și galben străpunzător sub lămpile de pe podeaua neuniformă strălucitoare Atmosfera neliniștită, aproape febrilă a imaginii se atrage, infectează cu anxietatea ei ascunsă Între timp, aspectul destul de cotidian al unei taverne liniștite este, desigur, transformat aici, culorile ei sunt condensate, contrastul lor este puternic accentuat, ascuțit Cu toate acestea, artistul ne face să-l credem, trăim această lumină galbenă orbitoare ca un eveniment psihologic, ca o dramă spirituală W Van Gogh Cafenea de noapte din Arles Ulei Fundamentele alfabetizării artistice "Culoarea își atinge deplina expresie atunci când este organizată și intensitatea ei corespunde intensității sentimentelor artistului " - spune un alt maestru al culorii transformate, saturate emoțional - Henri Matisse Persuasivitatea culorii nu depinde atât de conformitatea sa cu natura, întotdeauna unilaterală și incompletă, cât de integritatea structurii cromatice a imaginii, adică de subordonarea ei unei sarcini artistice clar stabilite, de un anumit principiu de alegere și combinare a culorilor Constructivitate și plasticitate Deci, îndoirile capricioase ale unei linii fluide, o masă învolburată de pete de cerneală, contrastele și debordările de culori nu numai că transmit lumea vizibilă, dar o caracterizează și Ele pot face imaginea ușoară sau masivă, agilă sau nervoasă sau calmă Prin ele însele, chiar înainte de a ne da seama ce este reprezentat, culorile, formele și liniile creează o anumită dispoziție, conferă lucrării un anumit caracter Aceasta înseamnă că ei înșiși sunt înzestrați cu un fel de expresivitate și influență (uneori foarte puternică) asupra sensului operei, indiferent de subiectul imaginii și de complotul poveștii Să încercăm să identificăm unele dintre aceste calități expresive cu exemple În fața zidului de marmură al unui templu antic (Erehtheionul de pe Acropolele Ateniene, secolul al V-lea î Hr ), șase figuri feminine zvelte poartă pe cap un tavan greu, tot de marmură, al porticului Coloanele obișnuite sunt înlocuite aici cu sculpturi Și asta are un sens artistic clar Calitățile sculpturale au fost puternic exprimate în coloana greacă antică La urma urmei, nu este doar un stâlp, deși decorat, care susține o grindă orizontală, ci o formă tridimensională complexă, fin calculată Trunchiul coloanei se subțiază în sus, dar nu uniform, ci de-a lungul unei curbe netede, dându-i o siluetă moale și creând o senzație de elasticitate, care este de fapt străină de piatră Iar canelurile longitudinale care acoperă acest trunchi - flute - îl transformă într-un mănunchi de linii verticale, subliniind forța de rezistență la presiunea de sus Și șase miezuri de marmură aproape identice (fete) ridicate la parapetul înalt al porticului nu încalcă coerența constructivă a formelor arhitecturale ale colonadei Ele sunt la fel de clar exprimate, acum prin mijloace pur sculpturale, același sentiment de depășire încrezătoare a gravitației Siluetele sunt stabile, îndreptate, calm maiestuoase Pliurile în cascadă ale hainelor lor, desigur, mai pitoresc complexe decât simplele fluturi ale coloanelor, joacă totuși același rol, subliniind verticalitatea formei Așa că fecioarele grecești s-au ridicat drepte și hotărâte, ridicându-se de la izvor cu un ulcior greu de apă pe cap Constructivitatea exprimată atât de clar în aceste figuri - impresia unei forțe organizate - se manifestă nu numai acolo unde sculptura este fizic Imagine și expresie "încorporat" în arhitectură Aceasta este, în general, una dintre cele mai importante proprietăți expresive ale formei sculpturale - o expresie a forței, forței, capacității de a acționa Așadar, statuia Atenei Lemnia, care a fost realizată de Fidias, care stătea pe aceeași Acropolă, nu a purtat nimic asupra ei însăși, dar în compoziția și expresivitatea ei face ecoul cortexului Erhtheion Și deja familiarul Do-refor al lui Polykleitos (vezi Cap II) este, de asemenea, un foarte bun exemplu de sculptură constructivă Figura lui puternică este întruchiparea forței calme și echilibrate În ciuda naturaleței posturii, exprimă clar toate forțele care acționează în corpul uman, o conexiune clară a părților sale, munca mușchilor care îi conferă o astfel de stabilitate elastică Cu toate acestea, acest principiu constructiv nu este întotdeauna atât de accentuat în sculptură Ea are posibilități expresive de un tip complet diferit Iată o figurină mică (aproximativ cm înălțime) "Clown with a ball" ( ) realizat de sculptorul modern rus Adelaide Pologova din majolica - lut ars cu glazura colorata Poza clovnului este neobișnuită: întins pe spate, jonglează cu mingea cu picioarele Bineînțeles, întreaga lui silueta este încordată - la urma urmei, se sprijină pe pământ doar cu omoplații și ceafa Totuși, nu construcția figurii este accentuată aici, ci fuziunea lină Ershtheion Porticul cariatidelor Marmură Atena, Grecia secolul al V-lea î Hr Fundamentele alfabetizării artistice Fily Atena Lemnia Marmură Grecia - î Hr e Imagine și expresie formele sale (aceasta este parțial ajutată de hainele de clovn) Mișcarea găsită cu precizie în această poziție dificilă, un sentiment de echilibru instabil și mobil, echilibrarea conferă sculpturii o claritate expresivă Într-o undă elastică, mișcarea trece prin trunchiul răsturnat și elastic până la picioarele răsturnate Toată atenția noastră este concentrată asupra acestei mișcări Detaliile, micile detalii sunt eliminate aici, iar suprafața s-a dovedit a fi extrem de fluidă și solidă, în timp ce volumul este flexibil, coerent și tensionat O astfel de generalizare și netezime a formei, care transmite aici mobilitatea elastică vie a unei poziții acrobatice complexe a unui clovn, se numește plasticitate, adică expresivitatea modelării, volumul sculptural în sine Cuvântul "plastic" înseamnă sculptură, turnată în principal din materiale moi (plastic, care își schimbă forma sub presiune) Putem spune că acolo unde forma devine relativ mai rigidă, se apropie de corectitudinea geometrică, se împarte clar în părți, se creează un sentiment de constructivitate O formă fluidă, moale, nelimitat mobilă și topită gravitează spre plasticitate Atat de clar dezvaluite in sculptura - arta volumelor reale - constructivitatea si plasticitatea nu sunt nici ele straine picturii si graficii În pictura artistului francez Louis David "Jurământul Horaților" ( ) se afirmă cu o perseverență rară un început constructiv Poze de trei tineri L David Jurământul Horaților Ulei Franţa Fundamentele alfabetizării artistice jurând să mori pentru patrie, constant energic, într-un mod teatral, un gest larg este ascuțit și clar Ei saturează întreaga imagine cu energia și voința lor Fermetatea pasului lor, echilibrul strict al posturii, puterea gesturilor lor nu se coordonează întâmplător cu ritmul puternic al colonadei îndesate, în ale căreia se încadrează atât de precis trei grupuri de eroi - tineri curajoși, un tată înmânându-le săbiile și un grup căzut de femei care plâng în dreapta, care le declanșează eroismul Iar în lucrarea "Două femei aleargă de-a lungul plajei" de P Picasso (guașă, ), triumfă principiul plastic - în mod sculptural, modelarea elastică generalizată puternică a corpurilor feminine, rotunjimea densă a volumelor topite lărgite Pentru a le spori expresivitatea plastică, artistul nu se teme să încalce brusc proporțiile naturale, pentru a sublinia masivitatea rotunjită a formei P Picasso Două femei aleargă pe plajă (Running) guașă Franţa Imagine și expresie Materiale și instrumente ale artistului Expresivitatea tehnicii artistice Am vorbit despre expresivitatea liniei și a spotului, a culorii și a formei tridimensionale Dar artistul operează nu doar cu linie, culoare, volum Foloseste creion si pix, pensule sau dalti, foloseste diverse tipuri de vopsele, materiale sculpturale moi sau dure Toate acestea se referă la latura tehnică a creativității artistice, la meșteșugul acesteia Diferitele metode de realizare a unui obiect artistic - picturi, statui, desene, gravuri - sunt numite "tehnici" Lucrarea poate fi executată în tehnica picturii în ulei (adică a vopselelor în ulei) sau, să zicem, în tehnica gravării în lemn etc Dar tehnica în artă nu este un "mijloc" impersonal la care privitorul să-l poată uita și să nu se gândească, să nu-i acorde atenție Tehnic nu înseamnă a nu avea legătură cu sensul artistic, a nu-l afecta Fiecare tehnică are propriile sale, numai posibilități expresive date Alegerea instrumentului și a materialului determină impresia, afectează sensul lucrării Pixul alunecă peste hârtie cu ușurință, liber, nu necesită efort fizic, ci doar un "traseu", corectitudinea direcțiilor și viraje alese cu precizie Linia stiloului este flexibilă și mobilă, pulsand elastic cu presiuni îngroșate Ea transmite nu numai forma a ceea ce a conturat, ci și toate mișcările mâinii de desen cu stiloul Acul gravorului alunecă și mai ușor peste placa de zinc lăcuită Ea nu cunoaște nicio presiune, linia este uniformă și liberă, cu toate acestea, gravarea acidă îi conferă o oarecare moliciune, pare să fie ușor neclară și catifelată din aceasta Cutterul gravorului mușcă materialul dur, îl taie Aici, pe lângă precizie, este nevoie și de puțină forță Și deși nu vedem tabla în sine, ci imprimarea acesteia pe hârtie, această forță aplicată instrumentului se simte și în imprimare, dând liniilor gravurii o tensiune elastică deosebită Tragedia de creion gri granulată, desenul aerisit cu cărbune moale și așa mai departe au propriile lor "voci" Straturi dense de vopsea în ulei, așezate în relief pe pânză, produc o cu totul altă impresie decât lumina, neavând grosime vizibilă, lovituri de acuarelă prin care strălucește hârtia albă Culoarea în pictura în ulei este mult mai bogată, mai profundă Expresivitatea sa este, de asemenea, legată de grosimea stratului de vopsea, de complexitatea sa - translucidența unei culori printr-o alta, de textura accidentului vascular cerebral, adică de neuniformitatea suprafeței picturale, semne de pensulă pe ea Dar guașa mată opacă, care este scrisă și pe hârtie, diferă de acuarela transparentă În sculptură, argila flexibilă, care este turnată manual, adăugând cele lipsă, va crea o formă complet diferită și o suprafață diferită de lemnul masiv, care este tocat cu daltă, eliminând ceea ce nu este necesar O piatră se comportă în felul ei, care este și tăiat, dar altfel, cu alte unelte Statuia, turnată în bronz, reproduce modelarea, iar sculptura este diferită de ea, Fundamentele alfabetizării artistice scos, stors dintr-o foaie subțire de cupru Duritatea sau flexibilitatea materialului, flexibilitatea elastică sau fragilitatea, stratificarea sau granularitatea, greutatea sau ușurința afectează impresia noastră foarte generală asupra lucrării Capacitatea lui de a ceda cutare sau cutare prelucrare și însăși măsura efortului necesar pentru aceasta sunt calități nu numai tehnice, ci și artistice Este important ca simțirea unei anumite tehnici să introducă privitorul în însuși procesul muncii, în ritmul acestuia, în ritmul rapid cu entuziasm sau cu sârguință lent Urmărim artistul, ca și cum am participa mental la opera lui, trasăm o linie împreună cu el, ne trecem ochii de-a lungul curbelor și îngroșărilor sale, împreună cu el punem mișcări colorate cu o pensulă sau vopsea rapidă, formând un volum strâns de o formă sculpturală Scrisul plin de viață al artistului, modul său unic de a trage o linie sau de a pune un azok, te fac să-i simți temperamentul, fac posibilă comunicarea cu autorul însuși prin lucrare Nu toate cazurile sunt la fel de ușoare Un artist lasă vizibil întregul curs al operei sale, nu ascunde mișcarea mâinii sale, mișcarea instrumentului, vede în aceasta un mijloc puternic de exprimare a sentimentelor sale, a atitudinii sale față de cel reprezentat Celălalt, dimpotrivă, ascunde urmele muncii, netezește, contopește mișcări, șlefuiește forma sculpturală, ca și cum s-ar alunga din rezultatul lucrării Desigur, natura personală a creativității, prezența autorului în opera sa nu dispare numai din aceasta, ci, parcă, merge mai adânc - de la suprafață în straturi mai subțiri ale structurii artistice V Favorsky student la liceu Pușkin Desen și gravură în lemn Rusia Imagine și expresie Expresie și deformare Apropo de exagerare satirică, privind sculpturile lui O Daumier (cap IV, ), ne-am întâlnit deja cu o încălcare conștientă și acută a plauzibilității vizuale O astfel de intensificare bruscă a anumitor trăsături ale naturii, s-ar părea, duce imaginea dincolo de pragul realității, dar în același timp sporește impresia de care are nevoie artistul, o pompează până la limita a ceea ce este posibil O astfel de expresivitate crescută, suprasolicitată, de expresie, realizată prin deformare, adică o deformare deliberată a formelor reale ale naturii descrise, este folosită de artiști nu numai în scopuri satirice Tocmai am văzut asta în opera lui Picasso Pe chipul unei femei de vârstă mijlocie, pictat pe o placă de lemn în urmă cu aproape două milenii, ies imediat în evidență ochi uriași, cu privirea intensă, clar exagerați și subliniați Fără îndoială, ele conțin semnificația principală a portretului antic Între timp, ea privește, deși drept înainte, dar dincolo de privitor Este imposibil să-i întâlnești privirea, să ia legătura Această femeie nu există în sfera cotidiană a relațiilor umane obișnuite Cu mijloace directe, aproape brute, pictorița antică, necunoscută nouă, subliniază în chipul ei trăsăturile spiritualității pasionate, detașarea de lume În fața noastră se află un portret Fayum - un fenomen de artă foarte ciudat care a apărut în primele secole ale noii ere în Egipt, la intersecția culturii locale, egipteana antică și cea veche adusă de cuceritori Egiptenii au plasat o mască portret înfățișând trăsăturile sale pe fața mumiei defunctului Grecii veniți în Egipt, iar după ei romanii, au adoptat obiceiul străvechi, dar au înlocuit masca cu o placă cu un portret pitoresc Potrivit oazei Fayum, unde primele astfel de portrete au fost găsite în necropole (cimitire) la sfârșitul secolului al XIX-lea, au fost numite portrete Fayum Pictura portretului nostru pare aspru, simplificată, de parcă nu ar fi înfățișată o persoană vie, dar schema lui: un contur maro gros, o față slăbită este încercuită cu o linie tensionată, contururile gâtului, contururile unui nas alungit sunt marcate cu aceeași linie ascuțită Culoarea închisă maro-roșcat denotă mai degrabă decât transmite cu adevărat un ton închis al pielii Numeroase riduri senile de pe față și gât sunt pur și simplu transmise de dungi maro Poate că aceasta este o meserie ineptă, "primitivă"? Dar acestea sunt alte portrete Fayum din secolul al III-lea Între timp, chiar și cu un secol mai devreme, această artă a creat imagini neobișnuit de concrete, vii ale oamenilor epocii sale, ca și cum ar sculpta personaje, iar aspectul s-a străduit și cu pricepere să surprindă în mod vizibil și complet Din aceleași scânduri de lemn se uită la noi (și anume la noi, la privitor, și nu la infinit) foarte viu Deci, ce s-a întâmplat într-un secol? Interesul pentru un anumit principiu spiritual al unei persoane, desprins de înfățișarea și caracterul său și neexprimabil prin acestea, cu ajutorul lor, a câștigat Mijloacele întruchipării sale a fost îndepărtarea consecventă de la exteriorul corporal Fundamentele alfabetizării artistice plauzibilitatea, schematizarea ob-dik-ului unei persoane și exagerarea lazului - oglinda sufletului În acest moment, politeismul păgân al antichității i se opune din ce în ce mai mult căutarea unor noi revelații spirituale, a unei noi religii Ei își vor găsi desăvârșirea în creștinism și nu întâmplător multe trăsături ale portretelor târzii Fayum vor fi adoptate și folosite de noua artă creștină - pictura cu icoane Din al treilea, să trecem direct la secolul XX, când diversele deformări, uneori foarte ascuțite, au devenit pentru mulți artiști un mijloc necesar și puternic de exprimare a toată claritatea și strălucirea simțului lor de realitate, un mod de a-și întruchipa propriul lor , adesea tragică viziune asupra lumii În portretele lui A Modigliani, un maestru italian decedat timpuriu, care a lucrat în anii în Pa- rizhe, atrage o percepție neobișnuit de clară și integrală a individualității unice a fiecăruia dintre personaje Știe nu doar să le surprindă aspectul și caracterul cu o privire din exterior, ci și să experimenteze o întâlnire cu o persoană ca un eveniment Din ceea ce vede, aruncă hotărât multe - tot ceea ce ceea ce i se pare nesemnificativ, doar ascunzând adevărata esenţă a omului Dar ceea ce este important este ceea ce întruchipează originalitatea sa fizică și spirituală, exagerează cu îndrăzneală Păstrând și subliniind caracterul, schimbă proporțiile, asuprește și întinde gâtul, subliniind modelarea caracteristică a feței și nu se teme să-i rupă simetria El nu are nevoie de o reflecție, ci, parcă, de o formulă generalizată a unei persoane, dar neapărat chiar de aceasta, în tot specificul ei Unitatea inseparabilă a aspectului fizic și spiritual al unei persoane, fizicul și caracterul său, expresiile faciale, manierele de a se ține și de a se mișca conferă unor astfel de personaje aparent "greșite" - deformate - ale acestor portrete o persuasivitate rară, asemănătoare cu viața Dar arta secolului XX cunoaște exemple de deformare mult mai accentuată, rupând decisiv cu imaginile vizuale obișnuite din secolele precedente În , Picasso a pictat o pânză imensă - de aproape m lungime -, pătrunsă de un sentiment de catastrofă, moarte tragică În vara aceluiaşi an Portretul Fayum tempera Egipt Început secolul al III-lea Imagine și expresie acest panou a fost expus la Expoziția Mondială de la Paris în pavilionul Spaniei Tema sa a fost foarte specifică și, în plus, de actualitate politică În Spania, patria artistului, a izbucnit un război civil fără milă În aprilie, avioanele fasciste au bombardat și au distrus vechiul oraș Guernica din Țara Bascilor Mii de oameni au murit acolo într-o singură zi Picasso și-a numit pânza "Guernica", dar nu a înfățișat niciun avioane sau explozii pe ea Se pare că el a întruchipat însăși oroarea unei morți subite, inevitabile, și nu cauza ei reală Și această groază a distorsionat și a distorsionat tot ce este vizibil pe panza uriașă Culoarea sa uimitoare, rece și plictisitoare de gri, sclipirile orbitoare de alb și negru, dar nu o pată de culoare vie și caldă, sunt izbitoare Totul este pătruns de o mișcare ascuțită, dar haotică, închisă fără speranță într-un spațiu înghesuit, în ciuda dimensiunii pânzei La început vedem doar părți separate ale corpului - capete, brațe, picioare, extrem de deformate, răsucite A Modigliani Portretul Annei Zborovskaya Ulei Franţa Fundamentele alfabetizării artistice moarte convulsivă Ochiul culege cu greu din ele asemănarea unor figuri întregi Totul țipă aici - guri sfâșiate de un țipăt, degete desfăcute ale mâinilor întinse, ochi nebuni care s-au împrăștiat peste fețele care și-au pierdut aspectul uman Frica bestială, instinctivă, egalează oamenii cu animalele În nechezatul pe moarte, gura calului este larg deschisă, un cap de taur se uită la noi cu ochi disperați de oameni Deci, ce este aceasta, o imagine a bombardării unui oraș spaniol? Desigur că nu Acesta este un protest generalizat împotriva războiului, cruzimii și violenței, adus la un nivel disperat Prin urmare, aici nu există semne specifice ale evenimentelor și toate timpurile sunt amestecate: un bec electric orbitor sub tavan și o sabie spartă, care nu se mai luptă în secolul al XX-lea, în mâna unui războinic mincinos Sensul obiectiv, vizibil a ceea ce este descris nu coincide întotdeauna cu sensul artistic Ceea ce l-a entuziasmat cu adevărat pe artist și l-a determinat să creeze, primește adesea o expresie departe de a fi directă în imaginile sale Gândul și sentimentul nu sunt întotdeauna susceptibile de a fi transpuse în situații concrete ale vieții În imaginile tragice ale Guernicai, nu atât de reale, cât semnificațiile lor simbolice generalizate sunt semnificative Această imagine este o alegorie plin de simbolism complex, doar parțial descifrabil Alegorie Pe o gravură veche, un călăreț în armură și o cască lovește un dragon furios cu o suliță Lângă dragon este un leu feroce, care este lovit de fulger "descinde din stat, care este strâns în gheare de un vultur cu două capete - emblema statului rus Sceptrul din cealaltă gheară a vulturului este împletit cu o ramură de laur <- Supunerea leului și a șarpelui ", spune inscripția de pe panglică care se ondula deasupra călărețului Ce înseamnă această compoziție ciudată? P Picasso Guernica Ulei Franţa Imagine și expresie Gravura este plasată într-o carte publicată la Moscova în și dedicată victoriei de la Poltava tocmai câștigată Ea preamărește victoria, dar nu cu imaginea bătăliei în sine, ci alegoric, cu ajutorul alegoriei Alegoria este alegorie Un fenomen servește în el ca desemnare pentru altul, un concept abstract care nu are un aspect vizibil, o idee complexă primește o imagine condiționată, dar pe de altă parte o imagine concretă, imaginabilă Aici călărețul este George Victorious, dar în același timp, în sens metaforic, figurat, câștigătorul la Poltava, adică Peter Orel, desigur, reprezintă Rusia, iar balaurul și leul reprezintă inamicul învins (leul era stema Suediei) Ramura de dafin este unul dintre semnele victoriei Revenind nu la o reprezentare directă a unei bătălii victorioase, ci la interpretarea ei alegorică, autorii au dorit, pe de o parte, să glorifice evenimentul - acest limbaj figurativ condiționat a fost prevăzut cu un caracter deosebit de sublim, solemn și, pe de altă parte, pentru a transmite nu atât împrejurările, cât sensul și semnificația a ceea ce s-a întâmplat Acest tip de alegorie este larg răspândit în artele plastice ale diferitelor epoci și popoare Datorită lor această artă; devine disponibilă reprezentarea vizibilă a ideilor și conceptelor abstracte Totuși, limbajul alegoriei în diferite culturi poate fi foarte diferit La urma urmei, acesta este un limbaj convențional, nedeterminat de însăși natura veshe; Sensul alegoric este atribuit unor personaje, obiecte, semne ale tradiției culturale a unui anumit popor Culorile, animalele și plantele, în special florile, capătă anumite semnificații în aceste culturi (acest simbolism este dezvoltat în detaliu în țările din Orientul Îndepărtat, unde o natură moartă din flori poate reprezenta o dorință simbolică de fericire) Arta europeană, începând cu Renașterea, a folosit pe scară largă moștenirea culturii antice Mitologia antică, care și-a pierdut conținutul viu odată cu victoria creștinismului asupra păgânismului, s-a dovedit a fi o sursă inepuizabilă de imagini alegorice gata făcute pentru vremurile moderne În esență, întreaga lume vastă și complexă a zeilor și eroilor greci și romani a fost interpretată în secolele XVI-XV ca un singur sistem alegoric - un fel de limbaj convențional utilizat pe scară largă de artă A asociat anumite concepte cu imagini recunoscute ale personajelor mitologice De exemplu, zeița Atena reprezenta "înțelepciunea", muzele desemnau anumite arte etc Aceste zeități în sine erau recunoscute prin anumite semne - atribute Atena, de exemplu, purta o cască (era o zeiță războinică) și putea fi însoțită de o bufniță Themis, zeița și simbolul dreptății, avea cântare și bandă la ochi Tocmai în aceste atribute se concentrează semnificația figurii alegorice și, prin urmare, aceste obiecte sau animale ar putea ele însele să acționeze ca semne ale acelorași concepte: o bufniță - înțelepciune, solzi - dreptate, coasa lui Saturn - moarte, arcul și săgeata lui Cupidon - Dragoste Compoziții întregi erau compuse din aceste semne - embleme, un fel de fraze complete într-un limbaj simbolic Fundamentele alfabetizării artistice P vander Villige Alegorie a fragilității gloriei Ulei Flandra Început anii Imagine și expresie Acest limbaj a fost dezvoltat în amănunt în acea perioadă, a fost tratat de domeniul social-centric al cunoașterii, a fost numit "iconologie" Savanții au compilat dicționare extinse de semne și embleme - "Iconologic lexiconele" cu explicații ale diferitelor lor semnificații și adesea cu ilustrații Sursa limbajului alegoric nu a fost doar antichitatea Alături de cele mitologice s-au folosit și imagini creștine: și semne heraldice (le vedem atât în alegoria victoriei de la Poltava), cât și altele În unele cazuri, natura alegorică a compoziției este de netăgăduit și unică, fără ea își pierde orice semnificație, pur și simplu nu poate fi înțeleasă și descifrată altfel Dar adesea o pată alegorică este prezentă în lucrările care au un conținut foarte specific, de exemplu, într-o natură moartă obișnuită Acest lucru a fost deja menționat în treacăt când ne-am familiarizat cu acest gen de artă Luați în considerare una dintre numeroasele lucrări de acest gen - o natură moartă a maestrului flamand din secolul al XVII-lea Peter van der Willige Încearcă să-l "citești" Într-un grup elegant și colorat de lucruri de pe masă, printre semnele magnifice ale artei militare (arme), muzicii (instrumente muzicale), bogăției (un vas de argint urmărit), un craniu uman plasat chiar în centru iese în evidență puternic În spatele lui este o clepsidră Ambele sunt o amintire a morții iminente și a trecătoarei minute de viață măsurate pentru o persoană: curg ca un firicel de nisip într-un ceas Viața dispare fără urmă - izbucnește ca bulele de săpun, ilustrate de asemenea în imagine Și lângă ele sunt instrumentele pentru producerea lor - o chiuvetă cu apă cu săpun și un pai despicat Artă, război, glorie - toate acestea trec, totul este perisabil, învață imaginea Și doar o țeapă înfășurată în jurul unui craniu gol este un semn al vieții eterne a sufletului, un indiciu de îngrijorare pentru mântuirea lui Desigur, pentru o persoană care nu este familiarizată cu limbajul "iconologic", o natură moartă înfățișează doar o grămadă de lucruri frumoase Dar la urma urmei, a fost scris în acei ani când acest limbaj era la mare modă, toți oamenii educați o cunoșteau și, alături de frumusețe, moralizarea era prețuită și în pictură Lucrurile "vorbitoare" nu sunt semne neobișnuite în portretele vechi Ei l-au ajutat pe artist să desemneze poziția socială a unei persoane, sfera activității sale, meritele, profesia și așa mai departe Și uneori portretistul, încercând să cânte isprăvile și virtuțile eroului său, și-a transformat imaginea într-o adevărată alegorie Așa este portretul "Catherinei II - Legiuitor", pictat în de D Levitsky Este plin de solemnitate maiestuoasă Spațiul obscur cu pliuri fluturate ale unei perdele magnifice reprezintă, în cuvintele artistului însuși, "interiorul templului Zeiței Justiției" Statuia acestei zeițe cu atributul ei - solzi în mână - este ridicată pe un piedestal înalt La picioarele sale, regina arată cu un gest larg spre altar, unde arde flori de mac - simbol al somnului Aceasta înseamnă că ea "își sacrifică pacea prețioasă pentru pacea generală" La picioarele ei stă "vulturul victorios" Fundamentele alfabetizării artistice D Levitsky Ecaterina a II-a este legiuitoare Ulei Rusia Imagine și expresie pe cărțile de legi, păzindu-le "În depărtare se vede marea deschisă și pe steagul rus fluturant, tija de Mercur înfățișată pe scutul militar înseamnă comerț protejat", își continuă explicația artistul Vedem că poza are un întreg program, în afara căruia este imposibil să-i înțelegi intenția Este caracteristic că a fost compilat nu de artistul însuși, ci de prietenul său, scriitor și arhitect N Lvov Dar chiar și un portret "simplu" în secolul al XVIII-lea este adesea saturat cu același tip de semne care caracterizează locul unei persoane în societate și poziția de viață D Levitsky construiește și un mare portret al lui Prokofy Demidov ( ) foarte solemn Și însuși gestul lui este același cu cel al Catherinei legiuitorul Cu toate acestea, nu arată spre altar, ci doar către ghivece de faianță cu flori rare: Demidov avea o seră faimoasă în toată Moscova Era un om bogat și un tiran și, de asemenea, un filantrop celebru În mare măsură, Orfelinatul a fost construit la Moscova cu banii săi - clădirea care este înfățișată pe fundalul portretului În amintirea faptelor bune, acest portret a fost comandat de administratorii casei Așa că trebuia să fie un portret oficial și formal Solemnitatea în ea este însă suficientă Dar acum eroul se sprijină pe o cutie de apă de grădină și o floare este înfățișată într-o carte deschisă pe masă, iar o ceapă stă în apropiere - grădinărit din nou! Și, în cele din urmă, în ciuda strălucirii pliurilor de satin stacojiu, este imposibil să nu observăm că ținuta lui Demidov este doar o halat Un domn important, Demidov nu a fost om de stat, nu a servit niciodată nicăieri Și părea să fie mândru de asta Roba de pe ea este semnul unui bărbat fără uniformă, care nu servește Și grădinăritul descris în detaliu vorbește despre preocupări private și casnice Ei sunt mândria lui După cum puteți vedea, acesta este un întreg program încorporat în obiecte "vorbitoare" Între timp, așa cum am văzut deja, alegoria nu este întotdeauna întruchipată în simboluri simple care pot fi traduse fără ambiguitate în limbajul verbal O lucrare poate purta, mai ales în arta timpurilor moderne, un sistem complex de sensuri ascunse, adresate mai mult intuiției privitorului decât unui fel de "dicționar" potrivit diferitelor ocazii O operă de artă ca întreg artistic Compoziţie Studiem limbajul artelor vizuale pentru că dorim să înțelegem ce este o operă de artă, cum este aranjată și cum ne afectează, de ce produce cutare sau cutare impresie Trebuie să știm prin ce mijloace se realizează această impresie Înțelegând aceste mijloace, tot timpul, așadar, dezmembrăm opera, luând în considerare separat trăsăturile sale individuale Între timp, o operă de artă, desigur, nu este o simplă sumă a părților sale și nu un set de dispozitive expresive Cu toată complexitatea sa, este un întreg strict organizat, subordonat unei sarcini comune și construit Fundamentele alfabetizării artistice D Levitsky Portretul lui P Demidov Ulei Rusia Imagine și expresie după anumite principii Acesta este un organism armonios, în care toate părțile își servesc întregul Remarcabilul artist rus V Favorsky, care a fost și un profund teoretician al artei, a explicat acest principiu al integrității în artă în cuvinte foarte clare: "Fiecare operă de artă este integrală și complexă Integritatea îi conferă unitate, iar complexitatea îi conferă o diversitate conținut De exemplu, integritatea argilei nu va fi integritatea artistică Masa sa amorfă este lipsită de articulații care ar trebui unite Iar complexitatea unui morman de pietre nu va fi complexitate artistică Nu există elemente principale și secundare, principale și subordonate, de calitate diferită - toate părțile sale constitutive au un preț egal Doar o lucrare care este segmentată logic și în același timp unită printr-un sistem artistic integral devine cu adevărat artistică Organizarea vizuală și semantică a unei opere, subordonarea reciprocă și aducerea într-o ordine armonioasă a tuturor elementelor sale constitutive se numește compoziție Artistul plasează imagini cu figuri și obiecte în spațiu și în același timp pe planul pânzei sale Organizează interacțiunea și aranjarea reciprocă a personajelor, dar și modelul petelor de culoare de la suprafață, mișcarea liniilor și a formelor de-a lungul planului și în profunzime Tot ceea ce se referă la construcția unei opere în ansamblu este inclus în conceptul de compoziție Aceasta este organizarea profunzimii spațiale a imaginii (care îi este dedicat capitolul II), știm deja și posibilitățile de alegere a formatului - vertical sau longitudinal, dreptunghiular sau rotunjit, alegând punctul de vedere - normal, înalt sau scăzut etc Se mai poate vorbi despre compunerea intriga, adică despre organizarea spațială a acțiunii înfățișate (despre punerea în scenă, în limbajul teatrului) și despre compoziția culorilor, creând o interacțiune expresivă a culorilor, adusă la unitate a schemei de culori a imaginii Este compoziția care face ca lucrarea să aibă sens și întreg întreg, și nu un fragment întâmplător de realitate, reflectat în materialul mort Și asta înseamnă că compoziția nu este doar o ordine exterioară, ci cel mai important mijloc de exprimare a intenției artistice Dar cum este creat? Oare artistul dă această armonie operei sale din el însuși, supunându-și doar intuiției, sau se ghidează după niște reguli recunoscute de legile artei însăși? Sau poate își găsește sursa în realitatea înfățișată însăși, dezvăluind și afirmând ordinea care îi este deja inerentă? La urma urmei, trebuie, de fapt, să recunoaștem în imagine câteva trăsături de încredere ale realității cunoscute de noi Dar să răspunzi la această întrebare simplă nu este atât de ușor, iar răspunsurile la ea au fost date într-o varietate de moduri Să încercăm să comparăm două tablouri din secole diferite, pe teme ale vieții de zi cu zi, construite într-un mod destul de complicat, dar care nu conțin o narațiune detaliată Primul este Mitul Arahnei de Velasquez, un maestru spaniol din secolul al XVII-lea Mai multe femei s-au aliniat în prim plan Fundamentele alfabetizării artistice tablouri, ocupați cu munca lor pe îndelete Roata care se învârte se învârte, spițele ei se îmbină într-un cerc strălucitor, mingi de lână se rostogolesc sub picioare Fără îndoială că posturile relaxate și gesturile calme ale femeilor sunt remarcate de artist în natură Totuși, în modul în care sunt toate desfășurate în fața noastră, se simte dorința artistului de a da scenei de lucru cotidiene o semnificație, aproape solemnă Două femei la un capăt al pânzei, două la celălalt A cincea figură este plasată între ele, aproape chiar în centrul compoziției Cu toată varietatea posturilor lor și libertatea de mișcare, se creează impresia de echilibru strict și pace Formatul orizontal al imaginii, care face posibilă plasarea atât de liberă a acestui grup de muncitori, este, de asemenea, împărțit vertical în trei părți aproape egale: în adâncuri, chiar în centrul compoziției, este plasată o nișă puternic luminată, făcând vastul atelier de lucru întunecat în contrast Această structură verticală clară conferă imaginii o anumită solemnitate, subliniată de perdeaua roșie din stânga - este trasă înapoi de una dintre anvelopele pentru femei Iar o scară portabilă așezată în unghi față de perete, dimpotrivă, rupe simetria prea rigidă, introduce o ușoară notă de dezordine și mobilitate neconstrânsă Între timp, o nișă strălucitoare de lumină trage ochiul în adâncurile spațiului de imagine Dacă la margini pare superficială și atenția noastră D Velasquez Mitul lui Arachne (Spinners) Ulei Spania Imagine și expresie atrase aici de figurile așezate chiar la suprafața pânzei, în centrul în spatele lor, la o oarecare distanță, se deschide o lume complet diferită, contrastantă Într-un spațiu îngust, ușor ridicat de mai multe trepte, doamne bine îmbrăcate examinează o tapiserie agățată pe perete? (Evident, întreaga poză înfățișează ateliere de țesut de tapiserii ) Este ca un alt tablou din imagine, pentru care totul este întunecat} dar spațiul din față servește ca un cadru profund și larg Mai mult, opuse una cu cealaltă în spațiu, aceste două lumi sunt legate, în spiritul acelei epoci, în mod alegoric Tapiseria, care este privită de doamne, gloriifică arta țesutului Este țesut cu o scenă mitologică a competiției dintre cea mai pricepută țesătoare Arahne și zeița Atena Vedem că spațiul imaginii este gândit și construit foarte clar și doar în cadrul acestui sistem spațial este permisă o oarecare ușurință de comportament personajului Însăși măsura libertății lor este strict verificată și nu încalcă, în ciuda cotidianului intrigii, solemnitatea sistemului pictural, dictat în mod evident artistului de spiritul vremurilor, de stilul său artistic "Repetiția de dans" - un tablou de Edgar Degas, un pictor francez apropiat impresioniștilor, a fost scris mai mult de două secole mai târziu, în anii ai secolului XIX În comparație cu pânza strict organizată a lui Velazquez, compoziția sa poate părea complet aleatorie, haotică, surprinsă fotografic din natură De fapt, principalul lucru, aparent, este acțiunea - exercițiile sârguincioase ale unui stol pestriț de balerini - nu numai împinse în adâncul pânzei, în colțul ei din stânga, ci și pe jumătate ascunsă de noi de o scară în spirală Mai aproape de noi în dreapta se află o dansatoare care se odihnește, înfășurată într-un șal verde, și o alta, cu care o femeie în vârstă își aranjează ceva în costum Dar acest grup mic nu este vizibil în întregime; este tăiat de marginea pânzei Toate acestea, împreună cu fluența mobilă a tabloului în sine, foarte generalizat, evitând micile detalii, creează o senzație de accidentare a prezenței noastre la această repetiție, o privire superficială aruncată în treacăt asupra acesteia Artista subliniază prozaismul decorului, rutina de afaceri a vieții din culise a teatrului, dezbinarea grupurilor angajate în repetiție și balerinele care își așteaptă rândul O aranjare mai ordonată ar fi dat întregii atmosfere a sălii de repetiții o anumită bucurie pe care trebuia să o evite Între timp, compoziția, atât de liberă la prima vedere, este organizată în felul ei foarte precis, echilibrată la fel de fin ca cea a bătrânului maestru spaniol Degas își dezvăluie la fel de energic spațiul până la adâncimea pânzei, dar nu de-a lungul axei centrale, ci în unghi, în diagonală Punctul de observație înalt evidențiază suprafața vastă a podelei care merge de la scară la ferestrele îndepărtate și este deschisă pentru dans Iar cealaltă diagonală a pânzei, intersectându-se cu aceasta aerisită, dimpotrivă, este încărcată cu două grupuri de balerini, pe care le leagă Virajul de sus al scărilor conturează această direcție foarte clar Și faptul că un grup îndepărtat de dansatori este pe jumătate ascuns Fundamentele alfabetizării artistice în spatele acestei scări se află, de asemenea, o tehnică care face să se perceapă întreaga masă legănată de dansatori ca un întreg și să nu ia în considerare balerinele individuale în ea Doar unul dintre ei, stând într-o poziție dificilă în fața celorlalți, ne este vizibil în întregime și nu întâmplător se echilibrează chiar deasupra centrului pânzei, punctul de echilibru mobil al celor două jumătăți ale sale Vedem că "accidentele" din compoziția lui Degas nu sunt întâmplătoare, sunt precis gândite și construite în așa fel încât să ne ofere un sentiment de libertate, incertitudine mobilă, naturalețe Între timp, tabloul rămâne armonios, complet interior, echilibrat și ușor vizibil Reprezentând presupusa dezordine, compoziția lui Degas rămâne ordine, organizată de integritatea operei Mai mult, ea întruchipează nu "corectitudinea" abstractă a construcției geometrice, ci o anumită idee despre lume - despre corelarea în ea a regularității și libertății, păcii și mobilității, despre structura sa spațială, conexiunile și diviziunile sale Dar toate acestea nu sunt într-un sens filosofic abstract, ci într-o senzație vie, directă, a ordinii naturale a lucrurilor Percepția lumii în cele mai generale legi și principii se schimbă - se schimbă și structura compozițională a operelor de artă E Degas Proba de dans Ulei Franţa anii Imagine și expresie Verticale și orizontale - linii de referință ale compoziției Ordinea compozițională pe o pânză sau pe o foaie de hârtie este creată, desigur, cu ajutorul unor mijloace artistice speciale care pot da planului structura dorită, îl pot dezmembra și aranja și evidențiază punctele cheie Unele dintre aceste mijloace sunt legate de însăși forma suprafeței picturale, de limitele ei, de înălțimea și lățimea ei Chiar înainte de a i se aplica primele lovituri, cele mai importante calități compoziționale sunt deja inerente suprafeței viitoarei lucrări La urma urmei, aceasta este deja o formă definită, de obicei plată, clar limitată (închisă de marginile sale) și orientată La suprafața sa, orice semn va fi perceput diferit în centrul său sau deplasat la orice margine Ea are anumite proporții - raportul dintre înălțime și lățime (și știm deja cum afectează formatul percepția lucrării, cap II, ) Principalele direcții spațiale sunt alese pentru aceasta - verticală și orizontală: nu puteți începe să desenați până când nu poziționăm foaia în înălțime sau lățime, nu ne-am decis unde va avea partea de sus și de jos, dreapta și stânga Verticale și orizontale sunt linii de referință care ne permit să ne stabilim și să navigăm în spațiu Cu ei este asociată ideea de durabilitate, care se bazează pe însăși structura lumii noastre pământești și pe structura corpului uman Verticala este direcția gravitației, este ușor de stabilit cu ajutorul unui fir de plumb, un fir cu o sarcină atașată Și toate forțele care se opun gravitației acționează și pe verticală: gravitația în jos și rezistența la ea - în sus Trunchiurile copacilor se întind în sus, pereții sunt așezați vertical (se va îndoi - va cădea!) Persoana stă în picioare și merge în poziție verticală Și orizontală este suprafața unui pământ plat și podea, posibilitatea de mișcare liberă în orice direcție Împreună, orizontală și verticală sunt coordonatele principale ale spațiului nostru Percepem liniile înclinate ca fiind deviate de la verticală sau orizontală, determinăm abruptul lor după mărimea unei astfel de abateri Desigur, verticale și orizontale joacă un rol decisiv în organizarea spațiului artistic Modul în care percepem orizontală și verticală a fost descris foarte precis și figurativ de V Favorsky "Linia orizontală", spune el, "este imaginea mișcării noastre în jurul propriei axe verticale atunci când ne uităm la orizont sau a mișcării noastre în jurul a ceva în picioare Prin urmare, o linie poate fi orizontală pentru noi, fiind dreaptă doar în proiecție, în orizontul nostru, dar în realitate poate fi cel puțin un cerc care ne înconjoară, și astfel orizontala poate fi închisă, iar mișcarea de-a lungul ei va fi infinită și uniformă, toate piesele sale vor fi comparabile Verticala trebuie să fie verticală pe toate părțile; și, prin urmare, nu poate fi închisă sau infinită; trebuie să fie limitat, iar din moment ce Fundamentele alfabetizării artistice este considerat în diferite condiții (partea de jos și de sus - trebuie să ridicați sau să coborâți capul), atunci părțile sale sunt incomensurabile, sunt de prețuri diferite De exemplu, dacă vrem să împărțim o linie în jumătate, atunci va trebui să o punem într-o poziție orizontală față de noi, astfel încât toate părțile ei să fie în condiții egale Dacă încercăm să împărțim verticala în jumătate, atunci vom face o greșeală, vom pune diviziunea mai aproape de vârf, adică vom exagera valoarea segmentului superior și, prin urmare, o vom reduce și o vom crește pe cea de jos, întrucât vom cheltui mult mai puțină muncă pentru luarea în considerare a ei În consecință, verticala de-a lungul lungimii sale nu va fi aceeași, dar se va modifica în valoare Desigur, nu vorbim aici despre geometric, ci despre "incomensurabilitatea" pur vizuală a segmentelor verticale În compoziție, forma verticală este axa spațiului, în jurul căreia se face mișcare, cel puțin vizual, de la care se măsoară distanța Artistul o va pune în centru - compoziția va fi echilibrată, calm solemnă; treceți în lateral - va deveni mai mobil și mai tensionat Dacă axa în sine este înclinată, verticalele obiectelor și figurilor reprezentate s-au abătut de la marginile verticale ale pânzei, atunci mobilitatea spațiului crește dramatic, greutatea în ea devine instabilă Se pare că chiar punctul de vedere aici devine instabil, mobil-fluid K Petrov-Vodkin Dimineața la creșă Ulei Rusia Imagine și expresie K Petrov-Vodkin, un artist rus de la începutul secolului trecut, a recurs adesea la o astfel de tehnică, care acutizează senzația de fluiditate tensionată a spațiului Așa a fost realizat tabloul său "Dimineața în creșă" ( ) Un pătuț cu un copil adormit, o femeie în prag sunt văzute ca într-un vis vag de undeva deasupra, în unghi, într-o perspectivă ascuțită De aici, siena domestică pașnică capătă o tensiune dramatică care nu este caracteristică intrigii sale liniștite Granițele unei opere de artă Întregul și fragmentul său Construcția compozițională conferă operei de artă două dintre calitățile sale fundamental importante: unitate și izolare Oricât de complexă în intriga și organizarea lui cutare sau cutare tablou, ea prezintă ochilor noștri un spectacol holistic, subordonat planului general, legat de unitatea de sens Marginile pânzei conțin acest întreg fără urmă, dar se taie, lasă în urma cadrului tot ceea ce nu-i aparține Părțile secundare ale imaginii (dacă există) care doar completează sensul general ocupă locuri subordonate, lasă loc primatului evident al celui principal în compoziție Datorită acestui fapt, tabloul este o întreagă lume mică, opusă, pe de o parte, lumii noastre, a privitorului, care nu este înfățișată, ci reală, de care privim doar "înăuntrul" ei, pe de altă parte, separat din tot ceea ce l-ar putea continua, în lățime, despre care se consideră vag că merge undeva mai departe, dincolo de cadru De aceea marginea imaginii, marginea exterioară a compoziției, este departe de a fi o linie accidentală, ci, dimpotrivă, expresivă și importantă Cum și unde decupează imaginea depinde în mare măsură de percepția noastră asupra întregii imagini Cu ajutorul lui, artistul poate sublinia și izolarea lumii picturii, concentrarea completă în ea a întregului sens al operei și, dimpotrivă, deschiderea ei relativă, legătura cu ceva exterior lui, deși nu atât de important că ar trebui să fie înfățișat, introdus în compoziție Traversând o parte semnificativă a imaginii cu un cadru, tăind figura (cum am văzut cu Degas), artistul demonstrează o compoziție "deschisă", ne face să o continuăm mental în exterior Și dacă își adună eroii (sau cel puțin lucrurile dintr-o natură moartă) într-un grup zvelt care se află în întregime în pânza lui și chiar transformă mișcarea și vederile figurilor extreme în centru (ca în Velasquez), el închide compunerea lui cu aceasta "Deschiderea" imaginii, arătând clar că este doar o parte a ceva mai extins, apropie într-un mod caracteristic compoziţia picturală sau grafică de cea fotografică, caracteristică construcţiei unei fotografii sau a unui cadru de film Într-adevăr, ele nu sunt construite "din interior" - prin organizarea interacțiunii părților în spațiul imaginii, ci "din exterior" - prin alegerea unui punct de vedere asupra naturii "gata" și definirea granițelor Fundamentele alfabetizării artistice cadru Rama vizorului pur și simplu taie tot ce este de prisos, decupează fragmentul dorit din infinitul vizibilului Ea, și nu structura imaginii în sine, aparține granițelor Între timp, arta fotografică în propriul mod expresiv a învățat să folosească această oportunitate pentru a decupa, a smulge, a izola fragmentele necesare de realitate dintr-un mediu aleatoriu și colorat Câmpul vizual al unei fotografii precise din punct de vedere profesional este selectat și limitat în așa fel încât să fie complet și complet din punct de vedere artistic O compoziționalitate aparte, proprie, este caracteristică, așadar, fotografiei Adesea, în cărțile în care o imagine mare apare prea redusă în reproducere, aceasta este completată prin reproducerea fragmentelor separate smulse din ea O astfel de fragmentare distruge fără speranță integritatea compozițională a imaginii Între timp, detaliile mărite par uneori foarte expresive, mai spectaculoase decât într-un ansamblu complex al întregului Acolo sunt subordonați rolului lor, deseori destul de modest, aici ies dintr-o dată (împotriva voinței autorului!) parcă lucrări independente Astfel, aceleași părți fragmentare, izolatoare din întreaga metodă fotografică a viziunii artistice se transferă în pictură Desigur, el încalcă și denaturează integritatea tradițională a percepției imaginii Cu toate acestea, ochiul actual, "fixat fotografic" și viziunea modernă, adesea mai analitică, a artei sunt uneori apropiate și necesare Mișcarea și odihna Ritm, simetrie Ordine și libertate Deci, compoziția este o conexiune inextricabilă și naturală de oameni și obiecte reprezentate, mase și forme, contururi și pete de culoare Toate împreună formează un tot artistic complex, închis în sine și subordonat ordinii generale Datorită acestui fapt, lucrarea întruchipează nu numai un complot specific - fie că este vorba despre un eveniment istoric sau un grup modest de obiecte cotidiene - ci și modul în care autorul ei percepe și înțelege lumea în general Este compoziția care ne transmite structura acestei lumi, separă principalul de secundar, firesc de accidental, stabilește în ea conexiuni și opoziții Prin urmare, totul este important în ea Compoziția poate fi nemișcată și înghețată, afirmând pace și ordine netulburată, sau impetuoasă, furtunoasă - și ici și colo totul în ea este strict echilibrat, adus la totalitate, legat într-un singur lanț Este necesar să miști ceva, iar echilibrul va fi perturbat, lanțul se va rupe Sensul va deveni întunecat sau pur și simplu va deveni diferit Mișcarea își va pierde rapiditatea, pacea își va pierde stabilitatea Dar ce ne spune în imagini statice despre mișcare și odihnă? Ce poate face ca o lume oprită odată pentru totdeauna să mai trăiască, Imagine și expresie mobil și cum, dimpotrivă, poate o imagine înghețată să întărească impresia de imobilitate a prototipului său real? Să încercăm să înțelegem acest lucru cu câteva exemple tipice Aici, pe pagina unei cărți vesele pentru copii, cutii voluminoase pe roți - cărucioare cu înghețată se rostogolesc rapid Acum vreo de ani (o carte veche - ) își cărau dulciurile prin oraș în astfel de cufere Dar de ce se rostogolesc atât de veseli? Cum a reușit artistul să le prezinte atât de viu în mișcare nu pe un ecran în mișcare, ci aici, într-o carte? Ei bine, în primul rând - ipostazele lucrătorilor de înghețată Când o persoană care alergă este extrasă, credem că aleargă Dar acest lucru încă nu este suficient Aici, cutiile în sine se rostogolesc foarte perceptibil, zdrăngănește și sar în ritmul poeziei vesele ale lui Marshak tipărite pe aceeași pagină, parcă și-ar fi preluat ritmul rapid: "Excelent Strawberry - Beautiful Pineapple - Birthday Orange - Ice Cream" Totul tine de ritm Ritmul este un sistem de repetiții, o alternanță regulată a oricăror elemente omogene, similare: sonor (de exemplu, în muzică, în poezie) sau vizual Cărucioarele multicolore sunt împrăștiate pe pagină nu cumva, ci cu un calcul exact; astfel încât prin repetiții să creeze un sentiment de mobilitate Artistul și-a plasat povestea chiar pe suprafața paginii Fără a apela la profunzimea perspectivă, el a făcut lucrători de înghețată din apropiere și depărtare de aceeași dimensiune și și-a direcționat mișcarea de-a lungul planului, ca în arta antică, pre-perspectivă Dispunerea de profil a figurii - ne amintim - contribuie la transmiterea miscarii Contează și panta cărucioarelor - par să se rostogolească la vale, și alternanța culorilor, și sclipirea, de asemenea, precis calculată, a cizmelor negre ale lucrătorilor de înghețată Repetarea conectează figuri similare, conduce ochiul de la una la alta similară, dă o senzație atât a direcției, cât și a vitezei acestei mișcări Vladimir Lebedev, artistul acestei cărți remarcabile, a stăpânit foarte precis ritmul Prin urmare, mișcarea figurilor lui amuzante schematice și a cutiilor luminoase pe care le rulează s-au dovedit atât de convingătoare pentru el Și iată un exemplu care este opus ca expresivitate și sens Celebrul mozaic bizantin din secolul al VI-lea îl înfățișează pe împăratul Iustinian înconjurat de alaiul său Înfățișează foarte solemn, maiestuos Toți stau la rând, cu fața către privitor Și aici există un ritm - în ipostaze repetitive ale figurilor, în mișcările mâinilor lor, dar mult mai calm și strict Mai mult, nu pare uscată, monotonă, este îmbogățită de așezarea nu tocmai uniformă a figurilor în plan Cu toate acestea, nu există nici un sentiment de mobilitate aici; dimpotrivă, există o pace neclintită, maiestuoasă De ce? În primul rând, punctele de vedere ale tuturor acestor oameni, îndreptate către privitor, atenuează mișcarea de-a lungul planului: aici direcția principală este de la ei la noi, și nu undeva în lateral În al doilea rând, fiecare figură este plasată simetric și, prin urmare, stabilă Dar principalul lucru este că personajul central se distinge clar - împăratul însuși El este marcat de bogăția și culoarea hainelor, un cerc-nimb auriu Fundamentele alfabetizării artistice Excelent Frumos ziua de nastere Inghetata cu ananas portocale! V Lebedev Ilustrație pentru cartea lui S Marshak "Înghețată" Rusia Imagine și expresie în jurul capului - simbol al puterii Datorită acestui fapt, întregul grup de oameni primește o verticală centrală puternică - axa compoziției, pe ale cărei părți sunt situate restul figurilor, deși nu sunt plasate destul de simetric (și nici măcar în număr egal), dar totuși clar echilibrat Mișcările la dreapta și la stânga sunt destul de echivalente aici, mijlocul domină clar marginile De aici impresia de odihnă strictă Simetria oglinzii, asemănarea jumătăților drepte și stângi ale compoziției dă un sentiment de echilibru și imobilitate Prin urmare, artiștii folosesc construcții simetrice atunci când este necesar să se obțină tocmai o astfel de impresie Cu toate acestea, simetria în artele vizuale nu este de obicei completă, ci doar aproximativă Iar măsura acestei abateri de la specularitatea strictă este foarte importantă pentru percepția noastră asupra imaginii Nu este niciodată întâmplător Simetria este întruchiparea ordinii Un tablou construit conform legii simetriei stricte reflectă o lume extrem de rigid organizată, ordonată nu numai în general, ci și în cele mai mici detalii, subjugând complet o persoană și nu lăsându-i nici cea mai mică posibilitate de comportament independent Orice încălcare a simetriei este deja un strop de libertate Ea sporește rolul unui element separat al compoziției, fie că este un personaj viu sau un obiect imobil Dar mișcarea poate fi organizată la fel de rigid ca și odihna Aici, războinici persani străvechi identici cu sulițe merg la rând, la distanțe egale, unul la ceafă celuilalt - garda regală de la scara palatului împăratul Justinian Mozaic Ravenna, Italia secolul al VI-lea Fundamentele alfabetizării artistice în Persepolis Comparați pasul lor constant cu cursul rapid de bărbați cu înghețată dintr-o carte pentru copii Acum este clar de ce repetițiile de acolo s-au dovedit a nu fi literale - personajele nu sunt îmbrăcate la fel, sunt de înălțimi diferite, iar pozițiile lor, deși similare, sunt diferite Cutiile nu au aceeași pantă și culori complet diferite Nu exact aceeași și distanța dintre ele De aici impresia de ușurință mult mai mare, libertate de mișcare decât în sistemul militar rigid al perșilor Măsura ordinii și libertății, gradul de rigiditate cu care compoziția conferă personajelor sale locul lor în sistemul de ansamblu și comportamentul este o caracteristică foarte importantă a unei opere de artă, întruchiparea semnificației sale profunde În aceste relații de reguli generale cu abateri individuale de la ele sunt exprimate ideile cele mai generale ale artistului - și cu el adesea o întreagă epocă istorică - despre modul în care este organizată și ordonată lumea, ce legi domnesc în ea și ce sunt locul și posibilitățile unei persoane individuale în ea Garda Regala Relief din Persepolis Piatră Persia VI - \ secole î Hr Imagine și expresie Compoziție non-picturală Am văzut că bogăția artistică a unei lucrări depinde nu numai de ceea ce este reprezentat, ci, în mare măsură, de modul în care este realizată Cel mai interesant subiect în sine, transmis languid și indiferent, nu ne va face o impresie puternică Și dimpotrivă - fața cuiva destul de obișnuită, lucrurile de zi cu zi într-o natură moartă atrag o putere expresivă neașteptată în complexitatea intensă a culorii, în structura ritmică armonioasă a compoziției, în mobilitatea liniilor flexibile, în contrastele luminii și umbrelor Sensul artistic nu constă numai în intrigi, ci în limbajul însuși al artei, în toate elementele ei constitutive și nu atât separat, cât în interacțiunea lor complexă Asemenea muzicii care nu are un sens obiectiv direct tradus în cuvinte, o imagine uneori direct, înaintea și în afară de tema sa, ne afectează sentimentele, transmite starea de spirit cu sunetul ei general colorat și strălucirea luminii, coerența constructivă și o structură ritmică clară Nu înseamnă asta că lucrările de pictură, grafică sau sculptură pot să nu fie deloc picturale, păstrând în același timp un anumit sens artistic? În zona adiacentă acestora, spațiul altor arte - • ornament - folosind, în principiu, aceleași mijloace de limbaj artistic, motive nepicturale au fost folosite de multă vreme și foarte pe scară largă, fără a provoca nicio nedumerire Lanțuri de forme geometrice, pete de culoare, celule și dungi împodobesc țesăturile sau vasele, oferindu-le varietate și bogăție, rigoare sau eleganță În același timp, ei nu descriu nimic în afară de ei înșiși, nu necesită nicio decodare a intrigii Desigur, un tablou este departe de a fi același cu un ornament care oferă o organizare ritmică și cromatică unei bucăți de pânză Valoarea sa este independentă, nu este transferabilă obiectului pe care îl decorează Se caracterizează prin integritatea lumii artistice închise în sine Dar această lume poate să nu fie, în anumite cazuri, o reflectare a lumii exterioare care există în afara artei (sau cel puțin o transformare fantastică a unei astfel de realități externe) La începutul secolului trecut, mulți artiști s-au orientat către căutarea unei noi expresivitati, eliberată de anumite intrigi, de orice imagini subiect Imaginile care reflectă doar natura au fost înlocuite de construcția activă a unei realități fără precedent, pur artistice În aceste lucrări de artă "neobiectivă" sau "abstractă", principiul volițional activ caracteristic acelei vremuri a fost întruchipat deosebit de viu: au fost afirmate anumite principii de mișcare și odihnă, legile armoniei și ordinii mondiale "Personajele" picturilor lui Kazimir Malevich, un artist rus de la începutul secolului trecut, unul dintre fondatorii acestui nou tablou, sunt pătratele, cercurile, dreptunghiurile și alte figuri geometrice Pictate în culori solide simple - negru, roșu, albastru, galben - ele există Fundamentele alfabetizării artistice în câmpul alb al pânzei într-un fel de echilibru tensionat Aici nu există simetrie, nu există axe verticale sau orizontale care să organizeze compoziția și nu există o legătură clară între toate aceste elemente ale ritmului repetărilor Și, în același timp, aceste combinații de cifre nu dau deloc impresia de dezordonat, aleatoriu Ele sunt strâns interconectate prin relații spațiale complexe Nici o singură formă nu poate fi schimbată chiar ușor - ordinea este în mod clar încălcată, echilibrul delicat va dispărea Culoarea densă conferă fiecărei figuri geometrice o anumită materialitate, greutate Ele nu sunt necorporale și se echilibrează reciproc pe planul pânzei, deoarece mase reale din spațiu pot fi echilibrate Nu întâmplător pictura lui Malevici a influențat formarea arhitecturii constructiviste, care a abandonat simetria clasică și și-a construit compozițiile spațiale pe un echilibru tensionat de volume de diferite dimensiuni și forme Pătratele și cercurile masive conferă compozițiilor lui Malevich stabilitate solidă, dar dreptunghiurile alungite și dungile înguste colorate, de obicei îndreptate oblic și, prin urmare, instabile, par a fi mobile Mișcarea și liniștea, strict măsurate și echilibrate, nu se pot depăși reciproc În confruntarea lor ascunsă se află secretul acelei tensiuni dramatice de care sunt pline pânzele abstracte ale lui Malevici, lipsite de orice conținut de fond La începutul anilor , elevul și adeptul lui Malevich El Lissitzky și-a transformat figurile geometrice abstracte în personaje într-o carte curioasă pentru copii Artistul a inclus întorsături și pătrate într-un complot fantastic și au început să trăiască o viață activă pe paginile sale, au căpătat aici o semnificație deloc abstractă: două pătrate, roșu și negru, zboară spre Pământ de la distanțe spațiale pentru a se stabili comanda pe el Surprinzător de vizual K Malevici Compoziție suprematistă V Kandinsky Din seria "Lumi mici" Ulei Rusia gravură în lemn Imagine și expresie "Eu iadalena El Lissitzky O poveste despre două pătrate Ilustrare Fundamentele alfabetizării artistice multe calități dificile ale lumii artistice a lui Malevici apar în această carte pentru copii: natura "cosmică" a spațiului pe care îl creează, nesupus gravitației, neavând, în esență, nici sus, nici jos; mobilitatea activă a figurilor în acest spațiu, energia acțiunii ascunsă în geometria lor strictă; spiritul utopic al transformării lumii, atât de caracteristic epocii, și, în sfârșit, o strânsă afinitate cu arhitectura, principiu constructiv, organizator Să adăugăm la aceasta că cursa veselă a cutiilor pătrate colorate cu înghețată de-a lungul paginii unei alte cărți pentru copii a anilor douăzeci s-a născut și ea, aparent, nu fără influența geometriei mobile a lui Malevici (cap IV, ) În timp ce unii artiști au construit construcții geometrice unghiulare și clare pe un plan, alții au încercat să obțină în compozițiile lor, de asemenea, non-picturale, expresivitate de natură mai degrabă muzicală Ei au căutat să întruchipeze direct experiențele lor în imagine și să trezească ca răspuns "vibrațiile spirituale" ale publicului, în cuvintele celui mai mare dintre acești maeștri, Wassily Kandinsky - rus V Kandinsky Micile plăceri Imagine și expresie / artist din prima jumătate a secolului trecut Pictura lui era de obicei lipsită de claritate geometrică, construită pe un vârtej turbulent de linii colorate de formă nelimitată, străbătute de linii mobile și, parcă, vibratoare, ondulate, transmițând direct și clar mișcarea vie a mâinii artistului, întruchipând temperamentul și spiritualitatea lui tensiunea creativității Nu este o coincidență faptul că Kandinsky a numit multe dintre lucrările sale "improvizări" - adică lucrări create fără un plan preliminar, formate în procesul de execuție a acestora Vârtejuri de pete colorate strălucitoare creează un spațiu superficial, dar tensionat, complex, care pulsa de culoare și lumină pe pânzele lui Kandinsky Incertitudinea formelor de culoare care se dizolvă în ea face ca ochiul să caute în contururile lor niște indicii vizuale, semne ale unei teme specifice, fie că este vorba de peisaje pământești transformate sau de strălucirea unor lumini necunoscute printre vârtejele cosmice Dar nu - culoarea și lumina și o linie tensionată în mișcare trăiesc în acest spațiu cu propria viață liberă, nereflectată din nimic, au un conținut pur emoțional, și nu obiectiv Fundamentele alfabetizării artistice CONCLUZIE Asta e tot? Putem spune deja că toate secretele "limbajului artei" sunt explicate aici, dezvăluite nouă, iar acest lucru asigură capacitatea de a înțelege cu ușurință orice lucrare dificilă? Desigur că nu În primul rând, arta este un fenomen infinit de complex și divers Nici într-una, nici măcar în multe cărți, se poate rezuma tot ceea ce îi poate servi înțelegerii Și pe lângă căile propuse în această carte, există și altele care au propriile lor merite, și poate chiar avantaje față de ale noastre Și ale noastre, desigur, nu se limitează la această carte Capitolele plasate aici ar putea fi urmate de altele, atrăgând atenția asupra acelor aspecte ale limbajului artei, asupra acelor probleme artistice care au rămas până acum în umbră Dar nu asta este ideea Principalul lucru este că, în general, este imposibil să "învățați" să înțelegeți arta Înțelegerea artei este o treabă mare, și nu numai mental, ci și spiritual Abilitatea de a simți, de a empatiza, de a pătrunde în lumile altor oameni, de a fi impregnat de un simț al vieții care este caracteristic oamenilor din alte secole și culturi, o experiență umană diferită - toate acestea nu sunt date de nicio carte citită sau chiar studiată De ce este atunci? Ea conturează doar căile, cele mai inițiale abordări pentru ca apoi în mod independent - cu înțelegerea ei și, cel mai important - cu sentimentul ei viu, să pătrundă în această lume misterioasă, adesea ciudată și uneori înfricoșătoare, dar totuși fascinantă Această carte ar trebui să arate însăși posibilitatea unei astfel de pătrunderi și înțelegeri Și, în plus, înțelegerea nu numai la cel mai simplu subiect și la nivel de intriga - "ce este descris?", "Ce despre?", ci la multe și diferite, mult mai subtile și profunde Concluzie Dar din moment ce înțelegerea artei este opera sufletului, și nu doar mintea rece, se dovedește a fi deschisă doar unei priviri binevoitoare Arta devine de înțeles și accesibilă celor care sunt gata să intre în lumea ei, să fie impregnată de ea, să o experimenteze din interior și nu doar "dezasamblat" logic Cine își abordează creațiile de sus, cu desconsiderare pentru "ficțiunile", ca pe ceva evident "amuzant și prost", va pleca fără nimic - arta nu-l va lăsa să pătrundă în adâncul ei, nu-și va dezvălui secretele, cum ar fi el s-a înarmat cu un dicționar gros de "limbaj artistic" Între timp, pentru lucrarea sufletului, arta îi răsplătește cu generozitate pe cei care sunt pregătiți pentru această lucrare Îl va îmbogăți cu bucuriile de a călători în țări îndepărtate și necunoscute cu miracolele lor - experimentate și fără precedent; cea mai apropiată cunoștință cu oameni minunați; va ajuta să pătrundem în structura sufletului strămoșilor noștri îndepărtați, în ideile lor despre ei înșiși și despre lumea din jurul lor Dar arta deseori face pe cineva să se uite la propria lume, la timpul propriu, dintr-o latură neașteptată, neobișnuită, pentru a o vedea - și pe sine în ea - într-un mod nou, cu un ochi proaspăt Și în cele din urmă - acesta este cel mai important lucru - "construiește" persoana însăși ca o personalitate liberă, bogată spiritual, strălucitoare Comunicarea cu arta permite privitorului să descopere în sine asemenea bogății pe care nici măcar nu le bănuia - sentimente și gânduri noi, capacitatea de a empatiza și de a simpatiza Prin urmare, munca considerabilă de a cunoaște arta este întotdeauna o muncă plină de bucurie Fundamentele alfabetizării artistice GLOSAR DE TERMENI Avangardă, avangardism - așa sunt desemnate acele tendințe și tendințe în arta secolului al XX-lea, care se îndepărtează cel mai hotărât de tradițiile fine ale artei vechi în căutarea celor mai active și ascuțite mijloace de exprimare artistică Alegoria este o alegorie, reprezentarea unui concept abstract sub forma unei imagini specifice, căreia i se atribuie sensul corespunzător (de exemplu, sub forma unei figuri mitologice) Enfilada - un rând de camere conectate de-a lungul unei axe prin uși sau arcade Arhaic - antichitate, perioada timpurie de dezvoltare a oricărei culturi, în special - antică Un atribut este un semn constant al ceva, în special un obiect care face posibilă distingerea unei anumite zeități sau a unei figuri alegorice - o liră în mâinile lui Apollo etc Barocul este un stil care a dominat arta europeană din secolele al XVII-lea - mijlocul secolului al XVIII-lea În această epocă, simțul armonios al lumii a fost înlocuit de o experiență acută de contraste dramatice între sublim și jos, frumos și urât Arta barocă a descoperit lumea turbulentă a pasiunilor, complexitatea dramatică a vieții interioare a omului Calmul clar a fost înlocuit de mișcare energică, patos teatral de un gest larg Adâncimea transparentă a spațiului s-a îngroșat în pictura acestei epoci într-o atmosferă tensionată și integrală, saturată cu o culoare mobilă și o luptă alarmantă a luminii și întunericului Veronese (sau Paul Veronese) - după artistul italian (venețian) al secolului al XVI-lea - vopsea verde strălucitor Renașterea, sau Renașterea (fr ), este o epocă în cultura europeană a secolelor XIV - începutul XVI-lea, marcată de interesul față de valorile create de vechi Glosar de termeni pace și dorința de a le reînvia la o viață nouă (de unde și numele) Arta Renașterii a revenit de la speculația și simbolismul medieval la imagini ale realității concrete, remarcate prin plenitudine vitală și claritate armonică Artiștii acestei epoci au început să studieze anatomia pentru o reprezentare mai precisă a corpului uman în repaus și în mișcare, au dezvoltat o teorie a perspectivei - liniară și aeriană Arte temporale - muzică, literatură: arte ale căror lucrări se dezvoltă într-o succesiune temporală și au o anumită durată Heraldica este știința stemelor, o disciplină istorică care studiază istoria stemelor, regulile de compilare și interpretare a acestora Tapiserie - un covor fără scame, cu o imagine țesută a unui personaj din imagine Grafica este un tip de artă plastică bazată pe un desen, în care culoarea nu participă sau joacă un rol subordonat Lucrările grafice sunt de obicei realizate pe hârtie Grafica include și diverse tipuri de gravură imprimate pe hârtie dintr-o imagine în relief realizată manual pe materiale solide (metal, lemn) Deformarea este o încălcare a imaginii formelor reale vizibile de dragul creșterii expresivității Un gen este un fel de artă care se distinge prin una sau alta alegere a obiectelor reprezentate sau interpretarea lor Genul peisaj este o imagine a evenimentelor istorice, genul de zi cu zi este scene din viața de zi cu zi, genul de luptă este scene militare etc O icoană este o reprezentare picturală a unui conținut și caracter religios care îndeplinește anumite reguli bisericești Un obiect de cult căruia i se adresează rugăciunea Pictura icoanelor este arta picturii icoanelor, pictura bisericii Și semnul conic este un semn sub forma unei imagini a obiectului desemnat Iconologia este o știință străveche (secolele XVI-XVIII) despre semnificațiile simbolice ale imaginilor Impresionismul (de la cuvântul francez care înseamnă "impresie") este o mișcare de artă care a apărut în Franța în anii ai secolului al XIX-lea Artiștii impresioniști au căutat să păstreze în picturile lor instantaneitatea unei priviri vii și rapide asupra lumii, pentru a descrie nu ceea ce știu, ci ceea ce văd cu adevărat Au fost capabili să transmită mobilitatea mediului de aer ușor, pâlpâirea acestuia Metoda lor a fost directă, de la început până la sfârșit, lucru din natură De la construirea de construcții și volume de figuri și obiecte pe pânză, au trecut la transmiterea unei impresii instantanee despre acestea (de aici și numele direcției pe care i-a dat, însă, un critic înclinat ironic) Impresioniștii au luminat foarte mult culoarea, au abandonat umbrele adânci, întunecate, au transmis umbra, ca lumina, cu o culoare sonoră Fundamentele alfabetizării artistice Alegoria este o expresie sau o imagine care conține un al doilea sens, ascuns Clasicismul este un stil în arta europeană din secolul al XVII-lea - începutul secolului al XIX-lea, care a relegat creativitatea artistică la controlul strict al minții întruchiparea unor idealuri morale abstract înalte în imagini înnobilate și armonioase șlefuite-clare și rațional-reci Clasicii s-au bazat pe tradițiile culturii antice pe care le-au regândit, cărora le-au acordat importanța exemplelor absolute și eterne de perfecțiune artistică Colorarea este un sistem de culori holistic al unei lucrări, natura interacțiunii și organizării culorilor într-o imagine, unind principiul selecției și combinării lor Compoziția este organizarea semantică și vizuală a integrității operei, ordinea internă inerentă a acesteia, aranjarea, corelarea și conectarea părților, contribuind la identificarea sensului Tot ceea ce se referă la construcția unei lucrări ca întreg este inclus în conceptul de compoziție Putem vorbi despre o compoziție de culoare care creează o unitate coloristică, despre o compoziție intriga, adică despre organizarea spațială a acțiunii descrise etc Constructivitatea - structura fizică a oricăror obiecte sau a unei figuri umane relevată în lucrare, interacțiunea exprimată și echilibrul forțelor și tensiunilor care acționează în ele Gravura în lemn - la fel ca gravura în lemn, un tip de grafică imprimată pentru care imaginea este tăiată (în formă de oglindă inversată) pe suprafața unei scânduri netede de lemn Vopseaua este aplicată pe părțile proeminente ale plăcii neatinse de unealtă, iar desenul este imprimat pe hârtie de pe acestea (Aceasta este o gravură convexă sau tipografie, spre deosebire de gravura intalio pe metal, unde vopseaua, dimpotrivă, este îndesată în linii dentate Există, de asemenea, imprimare plată - litografie, în care proprietățile de imprimare sunt conferite părților dorite ale suprafața unei pietre speciale folosind prelucrare chimică ) Culoare locală - culoarea proprie a obiectului, reprodusă în pictură fără modificări și fără a ține cont de impactul asupra acestuia al mediului, al luminii și al altor lucruri The World of Art este o asociație de artiști ruși (în principal din Sankt Petersburg) care a apărut la începutul secolelor XIX-XX Ea și-a stabilit scopul de a afirma valoarea inerentă a artei, depășind subordonarea ei directă față de nevoile socio-politice ale societății "Lumea artei" a căutat să reînvie frumusețea poetică a epocilor artistice trecute, în primul rând, secolul al XVIII-lea - începutul secolului al XIX-lea Prin urmare, în munca lor a existat multă stilizare (adică o reproducere externă, nu tocmai organică, a limbajului artistic al epocilor și stilurilor trecute) Ei au lucrat cel mai activ în domeniul graficii cărților și al teatrului Dicţionar-terminov Natura este subiectul imaginii, care se află în fața ochilor artistului A lucra din natură înseamnă a desena, a scrie sau a sculpta, a vedea un obiect real și a-l reproduce dintr-o impresie vie (spre deosebire de a lucra din memorie sau imaginație) Natura moartă (fr ), adică "natura moartă" - o reproducere care înfățișează obiecte nemișcate, neînsuflețite: obiecte de uz casnic, alimente, flori tăiate Genul de artă plastică dedicat unor astfel de imagini este, de asemenea, numit la fel Un nimbus este o reprezentare convențională a strălucirii sub forma unui cerc în jurul capului unui sfânt sau al unei zeități în artă pe o temă religioasă Gravura este un fel de gravură adâncă pe metal, în care vopseaua este înfundată în adâncituri de pe suprafața unei plăci netede și din acestea se transferă pe hârtie La gravare, aceste depresiuni se formează ca urmare a gravării cu acid a unei plăci pe care desenul este zgâriat cu un ac peste lacul care îl acoperă Peisaj - o imagine a lumii naturale, precum și a spațiului urban (peisajul urban) Acesta este numele atât al unei opere separate, cât și, într-un mod generalizat, al unui gen dedicat naturii Perspectivă - metode de transmitere a adâncimii spațiului tridimensional într-o imagine plată, precum și domeniul științei (geometrie), care studiază legile acestui tip de construcții Se face o distincție între perspectiva liniară ("științifică", "directă") - un design geometric al unei imagini spațiale și aeriană - aceasta este o înmuiere a contururilor și o schimbare a culorii obiectelor îndepărtate din spațiu Perspectiva inversă este un nume convențional pentru unele metode de construire a imaginilor în arta medievală plană, opus din punct de vedere geometric cerințelor perspectivei liniare Uneori, întregul sistem medieval de reprezentare plană în ansamblu este numit și așa Pictografia este o scriere picturală, cea mai veche formă de scriere sub forma unei serii de desene care alcătuiesc o poveste și transmit doar sensul general al mesajului Planuri - zone spațiale dintr-o imagine sau desen, în diferite grade îndepărtate de privitor și dând o anumită ordine mișcării privirii în adâncimea spațiului reprezentat Există planuri apropiate, mijlocii, îndepărtate ale imaginii, în caz contrar - primul, al doilea, al treilea Plastic - arta modelării, sculpturii, în principal din materiale moi (plastic) Plasticitatea este expresivitatea unei forme sculpturale tridimensionale, o expresie vizibilă a integrității și mobilității sale elastice Tavan - tavan decorat, stuc sau pitoresc Un portret este o imagine a unei anumite persoane, care pretinde a fi asemănarea și caracterizarea artistică a unei persoane Fundamentele alfabetizării artistice Artele spațiale sunt tipuri de artă ale căror lucrări au o întindere spațială (în trei sau două dimensiuni) și sunt lipsite de dezvoltare în timp: arhitectură, sculptură, pictură, ornament Un prototip este o persoană reală a cărei înfățișare sau soartă a devenit baza pentru crearea unei imagini artistice Scurtificare - poziția obiectului reprezentat, creând o reducere accentuată a perspectivei și încălcând contururile sale obișnuite Relief - un tip de sculptură, o imagine convexă care iese dintr-un fundal neted Chiaroscuro - tranziții de tonuri deschise și întunecate în imagine, care transmit iluminarea unei forme tridimensionale Unul dintre mijloacele de reproducere a volumului pe un plan Un simbol este un semn al unui concept abstract Sinteza artelor - combinația de mijloace artistice ale diferitelor tipuri de artă pentru a crea o lucrare holistică (de exemplu, pictură și sculptură monumentală în arhitectură, ilustrare grafică într-o carte) Stilul este o structură unică de artă dintr-o anumită epocă și țară (sau o comunitate culturală mai largă, de exemplu, Europa de Vest, țările din Orientul musulman) Stilul este întruchiparea artistică a percepției lumii, caracteristică oamenilor unei epoci culturale date, identitatea istorică și națională a culturii lor Intriga este un set de evenimente și acțiuni care alcătuiesc narațiunea artistică Textura - structura oricărui material (de exemplu, stratificarea lemnului, granularea granitului), vizibilă pe suprafața sa Tempera - vopsire cu vopsele care pot fi diluate cu apă, dar după uscare, acestea nu se dizolvă în apă Lianții de tempera sunt cazeina, gălbenușul de ou sau albușul și alți adezivi Tempera de ou este principala tehnică de pictură a Evului Mediu european și a Renașterii timpurii Un triptic este o lucrare formată din trei imagini separate, compozițional și în sens conectate într-un singur întreg Inițial, a fost făcută sub formă de pliere, adică părțile sale laterale mai înguste erau scrise sau decupate pe aripi, care, întorcându-se pe balamale, acopereau partea centrală Textura - material, proprietăți tangibile ale suprafeței unui obiect: netezime, rugozitate În artele plastice, textura este urma unui instrument de lucru: o pensulă, un tăietor și poate exprima natura lucrării sale - felul în care peria este ghidată, forța aplicată tăietorului etc Textura imaginii poate fi legată de textura Glosar de termeni obiectele descrise, le transmit, dar pot diferi semnificativ de ele Format - dimensiunea, forma și proporțiile suprafeței picturale (imagine, desen) Expresie - expresivitate intensă, crescută Etude - o lucrare realizată din natură și având caracter auxiliar - educativ sau pregătitor (studiu pentru un tablou, statuie) Fundamentele alfabetizării artistice DICTIONAR DE ARTISTI Agin, Alexander Andreevich ( - ) - ilustrator rus Primul ilustrator al lui Gogol, care a creat tipurile caracteristice de personaje din Dead Souls Alimov, Serghei Alexandrovici (născut în ) este un artist rus contemporan Lucrează în filme de animație Un ilustrator cu înclinație pentru fantezie și grotesc Alberti, Leon Battista ( - ) - arhitect italian renascentist, teoretician al artei, unul dintre creatorii teoriei perspectivei Annenkov, Yuri Pavlovich ( - ) - grafician, ilustrator și portretist rus, maestru al desenului expresiv, primul ilustrator al poeziei lui A Blok "Cei doisprezece" ( ), din - în exil A trăit în Franța Antonello da Messina ( - ) a fost un pictor italian renascentist Beijeren, Abraham van ( / - ) - pictor olandez, a lucrat în genul naturii moarte Bernini, Giovanni Lorenzo ( - ), sculptor și arhitect italian, maestru principal al stilului baroc Borisov-Musatov, Victor Elpidiforovich ( - ) - pictor rus În pânzele sale subțiri colorate, sună tristețea pentru frumusețea poetică trecută a vremurilor trecute Brueghel, Pieter cel Bătrân ( / - ), pictor olandez În opera sa, subiectele religioase tradiționale pentru epoca sa au fost cufundate într-un mediu specific, caracteristic nord-european, al vieții oamenilor de rând contemporan Dicționar al artiștilor Brueghel, Pieter cel Tânăr ( - ) - pictor olandez, fiul și adeptul lui P Brueghel cel Bătrân A copiat și a variat lucrările tatălui său Van Gogh, Vincent ( - ) - pictor olandez, a lucrat în Olanda și Franța, unul dintre reformatorii picturii de la sfârșitul secolului al XIX-lea Van Gogh a dat limbajului pictural - chiar mișcările pensulei, linii mari separate, contraste de culori puternice, deschise - o intensitate emoțională fără precedent Van Eyck, Jan (d ) este un pictor renascentist olandez, un maestru al compozițiilor și portretelor religioase, impregnat de o atitudine poetică față de cele mai mici detalii ale lumii reale vizibile și claritatea armonică a spiritului Velázquez, Diego Rodriguez de Silva ( - ), pictor spaniol Imaginile sale, care sunt complexe din punct de vedere spațial și semantic, sunt unite de integritatea unui mediu de lumină-aer moale Un portretist profund, el a reușit, în ciuda ipostazei personajelor sale, încătușate de etichete primare, să întruchipeze esența lor umană într-un mod divers și precis Willige, Peter van der (c - ) - pictor flamand care a scris alegorii despre fragilitate Witte, Emmanuel de (c - ) - pictor olandez, a reprezentat biserica și alte interioare, precum și scene din piețe Guardi, Francesco ( - ) - pictor italian (venețian), maestru al aspectului urban romantic, unde spațiul orașului este însuflețit și spiritualizat de jocul de nuanțe de aer marin argintiu și de lumină pâlpâitoare Gauguin, Paul ( - ) - pictor francez, unul dintre maeștrii care a actualizat decisiv limbajul picturii la începutul secolelor XIX-XX Plecând în Oceania exotică, pe insula tropicală din Pacificul Tahiti, a pictat scene idilice ale vieții primitive a tahitienilor, realizând în pânzele sale elegant plate și ritmice, saturate de culori sonore, nu plauzibilitatea cotidiană, ci expresia însuși spiritului a unei culturi îndepărtate şi arhaice Golubkina, Anna Semyonovna ( - ) - sculptor rus, maestru al unui portret psihologic ascuțit, intens Lucrările ei se remarcă prin mobilitatea plină de viață a formei plastice, suprafața tremurândă, nenetezită Grabar, Igor Emmanuilovich ( - ) - pictor și istoric de artă rus, membru al grupului World of Art Peisagist, apropiat de tradițiile impresionismului Degas, Edgar ( - ) - pictor francez, apropiat de impresioniști Sensibil la ritmurile în mișcare ale vieții moderne, el a obținut ușurință și claritate în imaginile sale despre balet, curse de cai și viața urbană Fundamentele alfabetizării artistice Dobuzhinsky, Mstislav Valerianovich ( - ) - artist rus, membru al grupului World of Art, pictor de teatru, desenator ilustrator Din - în exil Dionysius (c - după ) - un vechi pictor rus de icoane și maestru al picturilor bisericești în frescă, remarcat prin eleganța festivă, armonia grațioasă a figurilor, culorile delicate, deschise Daumier, Honore ( - ) - artist francez, a lucrat în principal în grafică tipărită satiric, de asemenea pictor și sculptor Euphronius este un pictor grecesc antic de vază din "stilul strict" al picturii în vază cu figuri roșii A lucrat la Atena la începutul secolelor VI-V î Hr Vazele pictate în atelierul său au supraviețuit până în zilele noastre, unele cu semnătura lui Kandinsky, Vasily Vasilyevich ( - ) - pictor rus, unul dintre fondatorii artei neobiective (abstracte) Și-a petrecut o parte semnificativă a vieții în Germania și Franța Caravaggio, Michelangelo Merisi da ( - ) - pictor italian, reformator al picturii, care a influențat calea creativă a celor mai mari maeștri ai secolului al XVII-lea viitor El a dat o dramă deosebită scenelor bisericești tradiționale, interpretându-le ca scene populare comune, cu specific specific, aduse în prim-plan, apropiate privitorului și puternic modelate de clarobscururi contrastante și ascuțite Konchalovsky, Pyotr Petrovici ( - ) - pictor rus Pictura sa temperamentală și strălucitoare se remarcă prin modelarea sa energetică cu ajutorul contrastelor de culoare, concretețea tactilă în transferul lumii materiale - textura și masa corporală a lucrurilor Kuzmin, Nikolai Vasilyevich ( - ) - artist grafic rus, ilustrator A dezvoltat o manieră caracteristică de a ilustra cărțile cu desene mobile cu pix, plasate direct în text sau în marginile acestuia Kukryniksy sunt un grup de artiști ruși care au lucrat împreună: Kupriyanov Mikhail Vasilievich ( - ), Krylov Porfiry Nikitich ( - ), Sokolov Nikolai Alexandrovich ( - ) - caricaturiști, ilustratori, pictori Kupreyanov, Nikolai Nikolaevich ( - ) - artist grafic rus Ciclurile desenelor sale naturale formează un fel de jurnal liric al artistului Lebedev, Vladimir Vasilyevich ( - ) - pictor și grafician rus, în lucrările sale timpurii, influența mișcărilor artistice de avangardă de la începutul secolului al XX-lea este remarcabilă Un maestru al cărților pentru copii, Lebedev a determinat în mare măsură calea dezvoltării sale în anii și începutul anilor Levitan, Isaac Ilici ( - ) - pictor peisagist rus, creator al direcției lirice în pictura de peisaj rusă Dicționar al artiștilor Levitsky, Dmitry Grigorievich ( - ) - pictor portretist rus, care a combinat claritatea caracteristicilor individuale cu simbolismul clasic Lissitzky, Lazar Markovich (El Lissitzky - ) - artist și arhitect rus, artist de avangardă, adept al lui K Malevich, ale cărui principii artistice le-a transferat în arhitectură, artă de carte și alte tipuri de artă industrială de masă Lorrain, Claude (pe numele real Gellet, - ) - peisagist francez, maestru al peisajului compus ideal A trăit în Italia Reprezentantul direcției clasice, Lorrain a căutat să recreeze simțul naturii inerent culturii antice Masereel, Frans ( - ) - artist belgian, maestru al desenului expresiv cu cerneală și al gravurii în lemn Malevich, Kazimir Severinovici ( - ) - artist de avangardă rus, unul dintre creatorii picturii "non-obiective", în care a folosit interacțiunea figurilor geometrice pe un plan Matisse, Henri ( - ) - pictor francez care a deschis noi drumuri în arta secolului al XX-lea Respingând asemănarea directă cu viața, el a căutat o expresivitate muzicală sporită a liniilor flexibile, curgătoare și bogăția decorativă în combinații de planuri mari de culoare deschisă și puternică Michelangelo Buonarroti ( - ) a fost un sculptor, pictor și arhitect italian al Înaltei Renașteri Imaginile sale se remarcă prin tensiune dramatică extraordinară, patosul opoziției personalității eroice cu forțele elementare ostile acesteia Modigliani, Amedeo ( - ) - pictor și sculptor italian, a lucrat în Franța Cu ajutorul unei generalizări hotărâtoare a formei și a deformărilor îndrăznețe, a realizat o exprimare tensionată a caracterelor individuale ale modelelor sale Monet, Claude ( - ), pictor impresionist francez În peisajele sale, a căutat cu cea mai mare inmediație să transmită cea mai subtilă vibrație a luminii și a culorii din natură, realizând într-o imagine statică impresia unei mobilități vie a mediului, aproape dizolvând obiectele individuale în sine Morandi, George ( - ) - pictor italian, maestru al naturii moarte, pictor peisagist În naturile sale moarte stricte, reținute în culoare, artistul evită în mod conștient orice intriga, conexiunile cotidiene dintre obiectele reprezentate, le construiește pe un ritm muzical subtil în combinații de câteva lucruri simple ca formă Perevezentsev, Julius Yulievich (născut în ) este un artist, gravor și desenator rus modern, precum și un ilustrator, creator al unei lumi complexe, foarte personale, de imagini simbolice Fundamentele alfabetizării artistice Petrov-Vodkin, Kuzma Sergeevich ( - ) - pictor, grafician și scriitor rus Picturile sale se remarcă printr-un sentiment special de tensiune în spațiu și o spiritualitate strictă, oarecum ascetică Picasso, Pablo Ruiz ( - ) - pictor francez de avangardă, spaniol de origine, unul dintre cei mai îndrăzneți și încăpățânați experimentatori ai artei secolului XX În diferite etape ale lungii sale călătorii creative, el a obținut cea mai acută expresivitate și activitate a imaginii în moduri foarte diferite Pinturicchio, Bernardino (c - ) - pictor italian renascentist Polykleitos (secolul al V-lea î Hr ) este un sculptor grec antic care a dezvoltat în statuile sale un tip strict de frumusețe atletică, masculină Pologova, Adelaida Germanovna ( - ) - sculptor rus, lucrările ei se remarcă prin expresivitate plastică intensă, claritate ritmică, energia gestuală Popov, Nikolai Evgenievici (născut în ) este un grafician și ilustrator rus contemporan Popov este un maestru al ilustrației non-literale, care nu dezvăluie intriga în desen, ci concentrează sensul figurat al unei opere literare Rembrandt, Harmenszoon van Rijn ( - ) a fost un pictor și gravator olandez, creatorul unui limbaj pictural complex și variat, construit pe clarobscur puternic și tranziții subtile de nuanțe de culoare auriu-caldă, formând o atmosferă deosebit de îngroșată și misterioasă a lui pânze întunecate Pauzele tensionate din punct de vedere psihologic creează un sentiment al vieții mentale complexe a eroilor picturilor sale, adesea dedicate temelor biblice, și numeroase portrete și autoportrete Renoir, Auguste ( - ), pictor impresionist francez Atenția lui este întotdeauna atrasă de aspectele vesele ale vieții Suprafața ușoară și strălucitoare sidefată a micilor sale pânze transmite subtil mișcarea vie a aerului Raphael, Santi ( - ) - pictor italian al Înaltei Renașteri Picturile și frescele sale sunt întruchiparea clarității sublime și armonioase a spiritului, a ordinii mondiale armonioase și strălucitoare Repin, Ilya Efimovici ( - ), pictor rus Conflictele sociale acute, interesul pentru care era caracteristic timpului său, sunt relevate de Repin prin drama psihologică a personajelor sale În portrete, el se caracterizează printr-un simț acut al caracterului individual și al temperamentului în unitate vie cu caracterul social al fiecărui model Rublev, Andrei (c / - c ) - pictor de icoane rus Icoanele și frescele sale sunt caracterizate de armonie sublimă, spiritualitate luminată Rublev a întruchipat părțile luminoase ale viziunii asupra lumii medievale Dicționar al artiștilor o persoană în netezimea liniilor, strălucirea culorilor pure și echilibrul calm al compozițiilor Cezanne, Paul ( - ) - pictor francez care a avut un impact semnificativ asupra dezvoltării artei mondiale în secolul al XX-lea Cezanne a căutat integritatea strictă a structurii picturale a picturilor sale pe baza culorii dominante, sculptând în greutate și dens formele tridimensionale ale lucrurilor Seurat, Georges ( - ) - pictor francez, fondator al așa-zisului neoimpresionism În urma impresioniștilor, a încercat să obțină și mai multă puritate și transparență a culorii în imagine, folosind cele mai mici mișcări de vopsele pure neamestecate care se combină în culoarea dorită nu pe pânză, ci optic, în ochiul privitorului Serebryakova, Zinaida Evgenievna ( - ) - pictor rus, a fost aproape de "Lumea artei" În lucrările ei, dorința de claritate clasică strictă a formei a fost combinată cu intimitatea și căldura Din a locuit în Franța Tintoretto, Jacopo (nume real - Jacopo Robusti, - ) - pictor italian, autor de compoziții puternic dinamice, dramatic intense și cosmice în amploarea și simțul compozițiilor Tolstoi, Fedor Petrovici ( - ) - artist rus Pitoresc, sculptor-medaliat, desenator și gravor, reprezentant al tendinței clasice în arta rusă Tropinin, Vasily Andreevich ( - ) - pictor portretist rus, a locuit la Moscova, a dezvoltat un tip caracteristic de portret non-ceremonial "acasă", care se distinge printr-o mare căldură Ulyanov, Trofim - pictor rus al secolului al XVIII-lea Favorsky, Vladimir Andreevici ( - ) - artist și teoretician al artei rus, gravor și desenator, ilustrator și artist de carte, pictor Lucrările sale se bazează pe principii profund dezvoltate pentru construirea unui spațiu artistic În ilustrații, organizarea spațiului vizual a devenit pentru el cheia exprimării stilului unei opere literare Fedotov, Pavel Andreevich ( - ) - pictor și grafician rus, autor de mici picturi interpretate satiric pe teme de zi cu zi Phidias (secolul al V-lea î Hr ) - un sculptor grec antic, director de lucrări de artă pe Acropole din Atena, creator de imagini maiestuoase armonioase ale zeilor și eroilor antici Flaxman, John ( - ) - sculptor și ilustrator englez al direcției clasiciste, creator al stilului strict de "schiță" (liniare) ilustrații pentru monumentele literaturii clasice Cima da Conegliano (c - / ) a fost un pictor italian renascentist Fundamentele alfabetizării artistice Shterenberg, David Petrovici ( - ) - pictor rus de avangardă, autor de naturi moarte cu spațiu aplatizat și textura tactilă accentuată a obiectelor reprezentate Shchedrin, Sylvester Fedosievich ( - ) - peisagist rus, a lucrat în Italia, a dezvoltat principiile vederii peisajului natural Peisajele sale italiene întruchipează armonia și căldura naturii sudice Dicționar al artiștilor DICȚIONAR DE NUME ȘI COMPLOJE RELIGIOASE ȘI MITOLOGICE Alexi, Mitropolit (d ), din Mitropolit al "Toate Rusiei" - duhovnic și om de stat al principatului Moscovei, în secolul XV canonizat (recunoscut ca sfânt) Cupidon - în mitologia romană - zeul iubirii (dintre greci - Eros), era înfățișat ca un tânăr sau un băiat cu aripi de aur, un arc, săgeți și o tolbă Arahne - conform mitului antic grecesc, un țesător iscusit care a provocat-o pe zeița Atena la concurs și, ca pedeapsă, a fost transformată într-un păianjen de către zeiță Atena este una dintre principalele zeități grecești antice, patrona științelor, zeița înțelepciunii, care a dăruit legi oamenilor Miturile vorbesc despre nașterea ei miraculoasă din capul lui Zeus Atena este principala zeitate a Atticii și orașul care îi poartă numele Înfățișată ca o fecioară înarmată maiestuoasă - cu o suliță, cu un scut și în coif Buna Vestire - conform Evangheliei după Luca, arhanghelul Gavriil a fost trimis de Dumnezeu fecioarei Maria cu vestea bună că va fi mama lui Isus, Fiul lui Dumnezeu Boris și Gleb sunt fiii prințului Vladimir Svyatoslavich al Kievului, după moartea acestuia în , au fost uciși la ordinul fratelui lor Svyatopolk, poreclit blestemul În au fost canonizați (recunoscuți ca sfinți) Gheorghe Biruitorul - sfânt creștin, mare martir Un comandant militar roman care și-a renunțat la gradul militar și a fost executat pentru credința creștină sub împăratul roman Dioclețian Înfățișat ca un tânăr războinic pe un cal, lovind un dragon cu o suliță Horațiu este o veche familie de patricieni romani Cei trei frați ai lui Horațiu, conform legendei, au rezolvat disputa dintre Roma și vecina Alba Longa printr-un duel cu cei trei frați Curiații, iar doi dintre Horați au murit Fundamentele alfabetizării artistice David este un profet biblic, fondatorul dinastiei regilor lui Israel, un psalmist În tinerețe, l-a învins pe eroul Goliat în luptă unică, lovindu-l cu o piatră dintr-o praștie Dimitrie al Tesalonicului este un martir care a suferit pentru credință în anul , venerat în Bizanț și în Rus Femeile purtătoare de mir - conform Evangheliei, Maria Magdalena și alte femei vin la mormântul lui Hristos cu tămâie (smirnă, adică untdelemn parfumat) pentru a unge trupul, dar găsesc mormântul deschis și mormântul gol Un înger le anunță învierea lui Hristos Mercur - în mitologia romană, zeul invențiilor, patronul comerțului, vicleniei și furtului, mesagerul zeilor (dintre greci - Hermes) El a fost înfățișat cu aripi pe tălpi și o tijă împletită cu doi șerpi - un caduceu (inițial - aceasta este emblema mesagerilor, vestitorilor, parlamentarilor) Muze - printre greci - zeite, patrona a artelor si stiintelor Nikola - Sf Nicholas, episcopul de Mirliki (adică orașul Mir din Li-kiya), a trăit în secolul al IV-lea Unul dintre cei mai venerati sfinți creștini Poziția în mormânt - conform Evangheliei, ucenicul lui Hristos Iosif din Arimateea își pune trupul, luat de pe cruce, într-un mormânt săpat în stâncă Răpirea Europei - conform mitului antic, Europa este fiica regelui fenician Agenor Zeus, care a apărut sub forma unui taur, a răpit-o, care se juca cu prietenii ei pe malul mării, și a dus-o pe mare pe insula Creta Saturn - vechiul zeu roman al timpului și al semănării, a fost înfățișat ca un bătrân cu un SSR în mâini Sfântul Sebastian este un soldat roman care a fost executat pentru convertirea la creștinism Înfățișat în momentul execuției fiind împușcat din arc Cina cea de Taină - Hristos, dorit de dușmani, sărbătorește Paștele împreună cu ucenicii săi La masă, El spune că unul dintre ei Îl va trăda Treimea este o poveste biblică despre trei călători care i-au apărut bătrânului Avraam și i-au anunțat că soția sa Sara va naște fiul său, este interpretată de tradiția creștină ca întruchiparea a trei ipostaze: Dumnezeu Tatăl, Fiul și Spirit Sfant În icoana rusă, ei erau înfățișați ca trei îngeri la masă Sfântul Teodor Stratelat - martir creștin, ucis în Themis - zeița greacă a dreptății, a fost înfățișată cu o legătură la ochi (un semn de imparțialitate), cântare și o sabie Judith, eroina cărții narative ebraice, l-a sedus și l-a ucis pe comandantul asirian Holofernes, care își asedia orașul natal Dicționar de nume și comploturi religioase și mitologice 